MICA ISTORIE A ARTEI Echipa editorială A M Kantor, A A Sidorov, N I SOKOLOV, N V YAVORSKAYA, P FEIST, X MRUZEK, X MODE Scanează #\N MICA ISTORIE A ARTEI ARTĂ SECOLUL XVIII A M KANTOR E F KOZHINA N A LIVSHITS B A ZENOV L N VORONIKHINA E A NEKRASOVA VEB VERLAG DER KUNST DRESDA MOSCOVA ARTA • I Ediție generală A M Kantor - ( )- ' © Art, Moscova, © Iskusstvo, Moscova, © VEB Verlag der Kunst Dresden, CONŢINUT A M Kantor I, III și B A Zernov II ARTA SECOLULUI AL XVIII-lea E F Kozhina FRANŢA N A Livshits ITALIA B A Zernov GERMANIA SI AUSTRIA L N Voronikhina ANGLIA E A Nekrasova RUSIA NOTE APLICAȚII Glosar de termeni Tabel sincronic Bibliografie Index de nume de artiști și arhitecți ARTA SECOLULUI AL XVIII-lea eu De-a lungul secolului trecut, aprecierea artei secolului al XVIII-lea a fost în continuă schimbare, una sau alta dintre manifestările sale fiind îndepărtate din uitare sau eliberate de neglijența nemeritată Evaluarea operei unui artist sau definirea locului său istoric se poate schimba radical în acest caz În cercetările actuale, se poate la fel de bine să dai peste părerea lui Watteau ca principal reprezentant al stilului rococo și opinie opusă, la fel de înflăcărată apărată, prezentându-l pe Watteau drept principalul antagonist al acestui stil Motivul constă nu numai în complexitatea și inconsecvența epocii: după cum știți, nu au existat epoci simple și consistente O caracteristică a culturii secolului al XVIII-lea este o propoziție strictă, peremptorie, pe care ea și-a pronunțat-o singură la sfârșitul secolului Furtuna revoluționară a fost nemiloasă atât față de vechiul regim în toate manifestările sale, cât și față de multe lucruri care, în cadrul vechiului regim, i-au subminat fundamentele și au servit drept pregătire ideologică pentru revoluție Acest lucru a fost facilitat de faptul că, în lupta de idei, ambele părți au folosit adesea aceleași arme sau arme similare, iar lupta în sine a fost dusă în zone care erau străine de descendenți hotărâți, oameni de acțiune care nu se temeau de sânge și moarte și nu erau înclinați spre o analiză detaliată a trecutului Cu toate acestea, chiar și cu douăzeci sau treizeci de ani înainte de revoluție, Diderot, cel mai bun dialectician, s-a străduit ARTA SECOLULUI AL XVIII-lea se ridică uneori deasupra judecăţilor propriului gust, când considerentele ideologice i se păreau mai importante decât aprecierile estetice Această trăsătură a cruzimii de sine a fost un antidot firesc și necesar la acel narcisism egoist care a pătat secolul al XVIII-lea în ochii generațiilor ulterioare Negarea depravării aristocratice, frivolitatea, angajamentul față de tot ceea ce dă efeminație, confort, posibilitatea unei vieți leneșe și festive în detrimentul celor nefericiți, se trezește foarte devreme, chiar în zorii culturii secolului al XVIII-lea Nemulțumirea acută față de societatea franceză a timpului său sună în Scrisorile persane ale lui Montesquieu, publicate în anul morții lui Watteau, Acest sentiment este și mai puternic în bătaia de joc a lui Voltaire asupra optimismului „bine intenționat” și în acuzațiile de foc de civilizație pe care Rousseau, după Montaigne și Montesquieu, le-a aruncat în fața epocii sale Aceste idei au alimentat rigoarea timpului revoluționar, au rămas într-o formă sau alta laitmotivul multor judecăți ulterioare despre cultura secolului Atitudinea față de parazitismul nobilimii, față de viața rafinată și imorală a leneșilor aristocrați a rămas multă vreme criteriul de evaluare a unor mari straturi ale culturii secolului al XVIII-lea Această atitudine putea fi diferită: unii au iertat depravarea, admirând rafinamentul, alții au considerat acest rafinament cu atât mai condamnabil pentru că acoperea parazitism social Prima dintre aceste aprecieri asupra situației cultural-istorice, exprimată la mijlocul secolului al XIX-lea de frații Edmond și Jules Goncourt, a trecut în nenumărate istorii ale artei, monografii și compendii Al doilea, exprimat deja fără ambiguitate de Rousseau și Diderot, a fost moștenit de gândirea progresistă a secolului al XIX-lea, a intrat în știința sovietică de la Plehanov și, desigur, nu și-a pierdut semnificația nici acum În ceea ce privește identificarea fenomenelor specifice din istoria artei cu una sau alta dintre forțele istorice opuse, această întrebare nu este simplă și are două laturi Nicio artă înainte de secolul al XVIII-lea nu a ocupat o poziție atât de distinctă în lupta ideologică și politică directă a timpului său și nu a fost atât de clar implicată în principalele curente opuse Dar există o altă latură în cultura artistică a secolului, care este îndreptată nu către situația politică actuală, nu către subiectul zilei, ci spre secolele viitoare, mai larg, care are o semnificație istorică și artistică universală Ambele părți sunt adesea apropiate (să spunem chiar neobișnuit de aproape una de cealaltă), așa cum demonstrează în primul rând arta lui David din vremurile pre-revoluționare și revoluționare S-a dovedit a fi cel mai etern în același lucru care a fost cel mai de actualitate - în „Moartea lui Marat”, în portrete care ne-au adus suflul fierbinte al epocii Interpretarea sociologică a operelor lui Boucher și Carl Vanlo nu a suferit modificări majore, iar descendenții sub ARTA SECOLULUI AL XVIII-lea repetă recenziile ofilitoare ale lui Diderot Această artă poartă în mod clar pecetea fie a unei frivolități demonstrative, fie a unei înălțimi la fel de demonstrative, iar legătura ei cu criza regimului absolutist este fără îndoială Dar toate încercările (și nu au lipsit din secolul al XVIII-lea până în vremuri recente) de a-i declara pe Watteau, Fragonard sau Gainsborough cântăreți ai depravării aristocratice s-au dovedit a fi zadarnice Nu este vorba doar de calitatea înaltă a picturii lor, care în niciun caz nu poate fi definită ca fiind decadentă Mai important, gama de subiecte, natura tehnicilor de pictură, alegerea persoanelor portretizate și chiar succesul în anumite cercuri ale societății nu pot fi în niciun fel identificate cu conținutul real al artei, structura ei figurativă, pe care acești maeștri o dovedesc să fie deosebit de complex, profund și care necesită timp și efort pentru aceasta înțelegere completă Cu cât circumstanțele și conexiunile trecătoare merg mai departe în trecut, cu atât mai puternic devine important, nemuritor, cel mai interior, care determină pentru noi aprecierea unui mare artist De asemenea, este important că acest conținut profund nu este în niciun caz „în afara istoriei”, este asemănător cu gândirea avansată a timpului său, dacă nu este direct legat de acesta Este indicativ în acest sens modul în care s-a făcut descoperirea culturii ruse din secolul al XVIII-lea, care multă vreme a fost percepută ca o împrumutare nesofisticată a modelelor franceze în aplicarea la curtea și viața proprietarilor de pământ La inceput Expoziții istorice din secolul XX, eseuri, reviste au arătat frumusețea neobservată anterior a vechii moșii nobiliare, arhitectura, parcurile, mobilierul și decorațiunile sale, portrete magnifice de la Ivan Nikitin la Borovikovsky Dar deja în perioada sovietică, a fost posibil să se demonstreze că această frumusețe este indisolubil legată de munca grea a gândirii avansate rusești, luptă pentru a dezlega probleme filozofice și istorice urgente Arta generată de stilul de viață nobiliar moșier s-a datorat în mare măsură strălucirii și profunzimii sale de conștientizare a contradicțiilor dezastruoase ale acestui mod de viață și dorinței de a-l transforma cu hotărâre, dacă nu chiar de a-l distruge Fără aceste contradicții interne, arta secolului al XVIII-lea nu poate fi înțeleasă deloc Același motiv face, de regulă, definiții dificile, dacă nu complet imposibile, fără ambiguitate ale sensului socio-istoric al fenomenelor artistice Adevărat, din secolul al XVIII-lea a început participarea conștientă și activă a artei „mare” la viața publică și politică Realismul critic al picturilor și gravurilor lui Hogarth, caricatura politică și cotidiană engleză, picturile lui David și grafica Marii Revoluții Franceze, alegorii pamflete picturale din seria Caprichos de Goya, gravurile din timpul lui Petru cel Mare și acuarelele lui Ivan Yermenev - toate acestea au creat noi oportunități de intervenție directă a artei în viață, adesea în social clar și fără ambiguitate ARTA SECOLULUI AL XVIII-lea I Ya Vishnyakov (?) Portretul prințului F N Goliyin în copilărie Statul Galeria Tretiakov scopuri Dar aceste fenomene în sine nu sunt deloc simple și lipsite de ambiguitate, uneori foarte complexe, precum gravurile Caprichosului, a căror interpretare a necesitat eforturile multor generații Și, s-ar părea că un portret, o scenă de gen sau o natură moartă, o statuie a unui zeu antic sau a unui grup „galant” de porțelan, arhitectura unei piețe a orașului sau a unei săli a unui conac, fără niciun mister, necesită atenție analiză, deoarece ele reprezintă adesea noul, maturându-se în cadrul vechiului Și dacă bătrânul bo Mai mult sau mai puțin evident, nu același lucru se poate spune despre nou Într-o anumită măsură, se poate vedea în această nouă anticipare a modului de viață burghez și a trăsăturilor sale ideologice, cotidiene și artistice inerente Fără îndoială, conacul negustorului și portretul cotidian al secolului al XVIII-lea sunt apropiate de normele burghezo-democratice ale „Biedermeierului” din prima jumătate a secolului al XIX-lea Înaintarea către realism și romantism din secolul al XIX-lea joacă, în general, un rol important în arta secolului precedent și într-o serie de ARTA SECOLULUI AL XVIII-lea A Schluter Cap războinic - Berlin, Zeughaus țări (de exemplu, în Austria, Portugalia sau Irlanda), granița dintre secole, atât de clară în arta franceză sau engleză, este parcă ștearsă, greu perceptibilă, curentele sentimentaliste și preromantice trec organic în romantismul noul secol Tot în Rusia, unde se simte, desigur, marginea secolelor (Kiprensky este diferit de Borovikovsky, Voronichin din Kazakov, ca tânărul Pușkin din Derzhavin), principalul punct de cotitură, prelungit și dureros, este încă înainte și cade pe anii - În ansamblu, semnificația culturii artistice a secolului al XVIII-lea este nemăsurat mai largă decât pregătirea culturii secolului următor, atât în aspectul ei burghez, cât și chiar în largile sale aspecte democratice „ Indiferent cât de eroică este societatea burgheză, pentru nașterea ei a fost nevoie de eroism, sacrificiu de sine, teroare, război intestin și bătălii ale popoarelor”, scrie Marx Arta a fost una dintre cele mai importante manifestări ale acestui eroism - atât în creațiile strălucitoare și îndrăznețe ale lui David și Goya, cât și în Călărețul de bronz al lui Falcon, cât și în grandioasele fantezii arhitecturale ale lui Bazhenov, Ledoux și Gilly, înaintea lor (și nu numai epoca lor) Dar există un tip aparte de eroism în portretele lui Houdon, Dannecker și Shubin, Latour și Roslin, în genurile Hogarth și Chodovetsky, în naturile moarte ale lui Chardin Acesta este eroismul gândirii, eliberându-se de lanțurile care o îngăduiau, asemănător cu curajul gânditorilor iluminismului, despre care vorbește Engels: „Mare ARTA SECOLULUI AL XVIII-lea C G Neller Portretul editorului J Tonson Londra, National Portrait Gallery oamenii care au pregătit mințile în Franța pentru percepția viitoarei revoluții puternice, au acționat ei înșiși în cel mai înalt grad revoluționar Nu au recunoscut nicio autoritate Religia, o viziune asupra naturii, sistemul politic, societatea - totul a fost supus unei critici fără milă Totul trebuia să-și justifice existența în fața sediului judecății rațiunii sau să-și refuze existența Mintea gânditoare a fost recunoscută ca singura măsură a tuturor lucrurilor Arta a ocupat un loc aparte în sistemul gândirii iluministe, în care a fost inclusă atât ca tovarăș în luptă, cât și ca obiect de observație și concluzii Nici măcar nu putea avea acea relativă independență față de practica „vechiului regim” pe care o aveau scriitorii și filozofii Arhitecții au construit palate, biserici și conace, iar artiștii le-au decorat Latour a pictat un portret al doamnei Pompadour, iar Levitsky și-a exprimat părerile sociale într-un portret al Ecaterinei a II-a Dar acest lucru nu trebuie privit ca un semn de inferioritate, arta compromisului Chiar și în țara clasică a compromisului social – în Anglia – portretul ceremonial, care îmbină, uneori, în contrast, o ipostază aristocratică cu intimitatea unei caracterizări portretistice, nu suferă în niciun caz de ambiguitate artistică sau eclectism Dimpotrivă, el creează o imagine organică a epocii sale, dezvăluind discrepanța dintre public și personal, intern și extern care îi este caracteristică Complexitatea celor mai semnificative fenomene artistice este ARTA SECOLULUI AL XVIII-lea constă în faptul că noul crește în ele prin vechiul extrem de sofisticat și cultivat În același timp, formele care au atins un grad înalt de rafinament nu sunt ceva străin în raport cu noul conținut, ele sunt necesare pentru a exprima noul, la fel cum colorarea lui Chardin, aproape de neegalat ca rafinament, este necesară pentru cei mai ” de zi cu zi” naturi moarte cu oale și tigăi de bucătărie Arta rusă, care în primele decenii ale secolului era încă nepoliticos în mod plebean, cucerește rafinamentul european cu eforturi eroice Și, după ce a atins acest obiectiv, creează astfel de capodopere ale adevărului artistic și al înțelegerii psihologice precum „Maikov” a lui Rokotov, „Dyakov” a lui Levitsky sau „Necunoscutul” lui Shubin Fuziunea principiilor contrastante este, în general, caracteristică epocii Este greu de urmărit unde se termină senzualitatea egoistă a unei societăți aristocratice și unde începe senzaționalismul materialist al iluminatorilor, ce linie separă nihilismul nobil de critica atotdistrugătoare a ideologilor din „starea a treia” La un moment dat, toți s-au dovedit a fi aproape unul de celălalt, deoarece fiecare a subminat în felul său bazele „vechiului regim” Dacă luăm în considerare arta secolului al XVIII-lea, separând vechiul de nou, perspectiva istorică este încălcată Cei care au acordat importanța principală trăsăturilor stilistice formale au văzut în artiștii secolului al XVIII-lea doar epigoni pervertiți ale barocului și ale clasei J -L David Lictorii îi aduc lui Brutus trupul fiului său Paris, Luvru Sicismul secolului precedent Cei care, spre deosebire de primul, au renunțat la aspectul stilistic, căutând un conținut nou, au pierdut unitatea procesului artistic, smulgând purtătorii neîndoielnici ai noului, precum Chardin, David sau Goya, din toată arta contemporană Istoria de o sută de ani a revizuirii atitudinilor față de arta secolului al XVIII-lea este istoria „justificării” unuia sau altuia artist sau mișcare; Watteau, Fragonard, Tiepolo, Guardi, Gainsborough au fost remarcați din masa artiștilor similari lor; au fost descoperite sau reevaluate de Gabriel de Saint-Aubin, Louis Gabriel ARTA SECOLULUI AL XVIII-lea molid Moro, Cheruti si Ermenev; evaluarea multora continuă să fie controversată Aceste dispute, începute de romantici, au escaladat în timp Când frații Goncourt au apărut în anii și cu o apologie pentru arta secolului al XVIII-lea , ei au fost conduși nu numai de izbucnirea „modei rococo” și de pretențiile aristocratice ale „Al Doilea Imperiu” (mai degrabă, , Goncourt au vrut să se opună acestor pretenții cu o aristocrație autentică) În arta secolului al XVIII-lea, ei apreciau lejeritatea fermecătoare, naturalețea, mobilitatea, ușurința, libertatea de constrângeri rigide, acel sentiment general de dinamism, din variabilitate și pitorescitate, care a fost impresionat în mod special în perioada care a precedat impresionismul Vigilența socială a artei secolului al XVIII-lea s-a dovedit a fi interesantă și apropiată de Plehanov în experiența sa în studiul sociologic al culturii acestei epoci ; firesc, o confruntare dramatică între tendințele ideologice a apărut în prim-plan Schema de dezvoltare sugerată de Diderot arăta astfel: rococo nobil (Boucher), sentimentalism burghez (Greuz), clasicism revoluționar burghez (David) Reflectă corect discursul ideologic printr-o predică ARTA SECOLULUI AL XVIII-lea F I Shubin Portretul împăratului Paul I Fragment Leningrad, Muzeul Rusiei morala burgheză împotriva depravării aristocratice în anii și și un apel la activitate politică antifeudală în anii Dar în alte țări, raportul de putere arăta diferit: nici Anglia, cu alianța sa antidemocratică a aristocrației și burgheziei, nici Rusia, cu nobila ei opoziție față de absolutism, nu au urmat această schemă sociologică, deși sentimentalismul și clasicismul (a cărui cetățenie) , totuși, nu au crescut în revoluționism aici) au fost bine cunoscute în ambele țări În plus, un alt factor social puternic a stat în spatele opoziției burgheze - protestul popular plebeu, reflectat atât în utopismul lui Mably și Morelli, cât și în critica socială a lui Rousseau și Rapid În artă, se exprimă prin înflorirea tiparului popular satiric popular, a cărui interpretare strălucitoare a fost dată de gravurile lui Goya Examinarea critică ulterioară a artei secolului al XVIII-lea i-a scos pe Boucher și Greuze de pe piedestalul istoric S-a demonstrat că Boucher, devenit corifeu al rococo, și-a pierdut vechiul temperament, a căzut în monotonie și letargie, iar Greuze, în lupta pentru morala burgheză, a folosit tehnici atât de dubioase din arsenalul artei rococo, precum ambiguitatea erotică și frumusețea dulce În schimb, au fost prezentate alte figuri - Watteau, Chardin, sculptorii Houdon și Falcone, britanicii Hogarth, Gainsborough și Reynolds, italienii Tiepolo și Guardi, nu ARTA SECOLULUI AL XVIII-lea sculptorul german Shadov, iar studiul ulterior i-au adăugat pe rușii Shubin, Kozlovsky, Levitsky, Rokotov, suedezul Roslin, americanii Copley și Stuart Acest lucru a subminat însă ideea stabilită a dezvoltării stilistice consistente a artei secolului al XVIII-lea, deoarece aproape niciunul dintre artiștii numiți, precum marele spaniol Goya, nu s-a încadrat în cadrul stilistic Unii dintre cei mai mari artiști ai secolului al XVII-lea - Velasquez, Rembrandt - au stat și ei „deasupra stilurilor” Dar aici, aproape majoritatea maeștrilor majori au ocupat poziția „demodată” Acest lucru a provocat o neîncredere în definițiile stilistice, care uneori par să se aplice doar artiștilor minori Pierderea interesului pentru problemele stilistice ale secolului al XVIII-lea nu este însă însuși fenomenul stilului, ci înțelegerea sa unilaterală, care limitează stilul doar la un complex de trăsături formale Dacă, totuși, pentru a urmări evoluția tehnicilor formale, lăsând deoparte aspectele mai esențiale, mai profunde ale dezvoltării artei, nu se poate să nu cădem în grave greșeli când vine vorba de arta secolului al XVIII-lea În stilul romanic, gotic și chiar renascentist, o schimbare a conținutului, de regulă, implică o schimbare corespunzătoare a întregului sistem de mijloace expresive și, dimpotrivă, noile tehnici compoziționale sau coloristice servesc ca semne ale unui conținut modificat În art XVIII, chiar și complotul nu este o dovadă adevărată a conținutului, poate ascunde un sens complet diferit; Acest lucru a fost arătat de Diderot folosind exemplul „Păsării moarte” a lui Greuze, unde durerea imaginară a fetei acoperă langoarea erotică În spatele structurilor formal-ritmice se ascund schimbări foarte complexe și semnificative de alt ordin Există o viziune larg răspândită asupra stilului rococo din al doilea sfert și mijlocul secolului ca un baroc degenerat, iar din punctul de vedere al evoluției formei - dinamica, ritmul, relația dintre întreg și părți - această viziune este destul de justificat Într-adevăr, dinamica spațială puternică, contrastele izbitoare și jocul plastic impresionant al formelor baroc sunt înlocuite de un stil care, așa cum spune, traduce construcțiile curbilinii ale barocului într-un nou registru Lăsând fațadele nesupravegheate, Rococo joacă simfonii ornamentale pe pereții și tavanele interioarelor, țese modele de dantelă, atingând în acest sens culmile virtuozității, grației și strălucirii, dar pierzând complet monumentalitatea, soliditatea și puterea barocului În mod similar, clasicismul secolului al XVIII-lea este perceput ca un clasicism „ușor” al secolului precedent: are mai multă acuratețe arheologică decât predecesorul său, mai multă grație, ficțiune, varietate, dar și lipsit de greutate și forță Deoarece se poate urmări cum un clasicism a trecut în altul chiar și în opera arhitecților unuia ARTA SECOLULUI AL XVIII-lea familii (de exemplu, familiile de brad Blond), întrucât normele tectonice și de compoziție au fost păstrate și consolidate în practica didactică, era firesc să credem că „al doilea” clasicism era o ediție revizuită a „primului” Între timp, atât rococo, cât și clasicismul secolului al XVIII-lea reprezintă ceva fundamental nou nu numai în raport cu predecesorii lor direcți, ci și în raport cu stilurile preexistente în general Diferențele dintre baroc și rococo, pe de o parte, și clasicism, pe de altă parte, sunt clar vizibile, izbitoare, în timp ce diferențe mai semnificative între baroc și rococo, între clasicism J Hardouin-Mansart Camera lui Ludovic al XIV-lea din Palatul Versailles J -A Gabriel Camera lui Ludovic al XV-lea din Palatul Versailles ARTA zXVIII SECOLUL Secolul al XVII-lea și clasicismul secolului XVIII - cu alte cuvinte, între cultura secolelor XVII și XVIII - mai au nevoie de o dezvăluire și justificare mai profundă Acest lucru sugerează că ruptura dintre secole a fost, ca să spunem așa, internă, ascunsă, sensul ei a rămas neclar Mai mult, punctul de cotitură nu este marcat în istoria artei, întrucât cade pe „golul” pentru artă un sfert de secol între și , când în principalul centru artistic - Franța - figurile secolului trecut au părăsit etapă, iar cele noi încă nu se prezentaseră, atemporalitate a apărut în majoritatea celorlalte centre Dacă trecerea de la Renaștere la Baroc este marcată de grandiozitate ca amploare și semnificație creațiile unui număr de maeștri de la Michelangelo la Bernini, dacă trecerea de la clasicism la romantism a fost marcată de spectacole îndrăznețe și eroice ale lui Géricault și Delacroix, atunci trecerea de la cultura secolului al XVII-lea la cultura secolului al XVIII-lea nu a pus înaintează fie lideri, fie teoreticieni Același lucru care a fost creat și scris ulterior arată că conștientizarea fracturii a fost întârziată mult timp Istoricii de artă au remarcat că rococo este primul stil neordonat de artă europeană din multe secole Într-adevăr, în propria sa sferă - decorarea interioară - rococo nu avea nevoie de o comandă care să focalizeze arhitectura asupra unei persoane și, în același timp, să dea o scară eroică ființei sale ARTA SECOLULUI AL XVIII-lea Fotoliu Ludovic al XIV-lea Paris, Muzeul de Arte Aplicate L Delanoy Fotoliu din perioada Ludovic al XV-lea Paris, Luvru din notele elevate și dramatice, din solemnitatea ceremonială a clădirilor, apelând nu la un erou ideal imaginar, ci la o persoană reală cu nevoile sale reale Au început să aibă grijă de confort, să înconjoare o persoană cu o atmosferă de comoditate și grație Logica constructivă, o corelație clară a părților portante și purtate, care vorbea despre legile stricte ale ființei, despre eroismul datoriei, au făcut loc unor țesături capricioase ale ornamentului, mascând adevăratele dimensiuni și configurație a interiorului, a limitelor a pereților și tavanului și, în general, siguranța spațiului Camerele mici, păstrând în același timp confortul, nu par înghesuite, deoarece arhitectura și pictura creează un fel de spațiu jucăuș rătăcire, ale căror limite sunt insesizabile: se topește în oglinzi, ferestre uriașe și panouri, se reflectă în mod repetat, se refractă în imagini pitorești Ornamentul formează, parcă, o formă traversă, învăluitoare cornișe, oglinzi și ferestre, despărțind și conectând în același timp spațiul real și imaginar Efectul coloristic preferat este, de asemenea, legat de acesta: culoarea este decorativă, se află pe planul pânzei sau al peretelui, îl decorează, în același timp denotă o adâncime infinită, nedefinită, o distanță de ceață Fotoliul, care în anii lui Ludovic al XIV-lea a servit pentru o ședință solemnă, acum a început să ofere unei persoane cel mai înalt confort și liniște, au apărut multe obiecte, avertizând ARTA SECOLULUI AL XVIII-lea dorintele omului Mai important, noul stil a devenit stilul caselor sărace, în care, cu câteva trucuri, a fost introdus același spirit de confort și confort fără lux subliniat Clasicismul secolului al XVIII-lea a făcut acest lucru și mai consistent Particularitatea clasicismului secolului al XVIII-lea, care era imposibil în oricare dintre stilurile anterioare, nu s-a ascuns de istoricii de artă: trăsăturile formale ale stilului persistă chiar și atunci când conținutul artei se schimbă radical Bineînțeles, în structura sa emoțională, „Jurământul Horaților” al lui David, care suna ca un apel la o luptă antifeudală fără compromisuri, este diferit de „Femeile sabine” de mai târziu, care deja apela la reconciliere civilă Dar păstrarea trăsăturilor stilistice comune cu o asemenea diferență în sarcinile sociale și artistice este neobișnuită Între picturile lui David și „triumfurile” monarhice ale lui Charles Lebrun, apărute cu un secol mai devreme, există și diferențe stilistice (trăsăturile barocului erau inerente clasicismului „academic” de curte din secolul al XVII-lea) Aceste diferențe sunt însă nesemnificative în comparație cu contrastul ascuțit, în esență, opoziția diametrală a viziunilor asupra lumii Acest lucru indică faptul că clasicismul secolului al XVIII-lea este un stil de alt tip decât cele dintâi Procesul clasic de formare a stilului, puternic și mai puternic decât voința umană, subordonându-le lui însuși, captivând frica arta secolului al XVIII-lea J Hardouin-Mansart Catedrala Invalizilor - Paris și J -J Souflo Panteonul (inițial biserica Sf Genevieve) - Paris noi și popoarele, în aparență s-a păstrat aici Clasicismul secolului al XVIII-lea (se mai numește și neoclasicism, dar este mai bine să păstrăm această denumire pentru „restaurările” clasicismului de la sfârșitul secolului al XIX-lea și din secolul al XX-lea) a păstrat atât aspectul stilului vechi, cât și amploarea de influenţă şi distribuţie Și totuși, nu avem în fața noastră o formațiune monolitică apărută organic, asemănătoare goticului sau barocului, chiar clasicismului Poussin, deși în acesta din urmă există un element de alegere conștientă și de construcție logică a formei Dar forma picturii lui Poussin a avut o mare activitate ideologică, s-a îmbinat cu conținutul, în timp ce la David este voit neutră și capătă expresivitate prin asceză goală Este semnificativ faptul că în lor În expresiile sale extreme și cele mai puternice, clasicismul secolului al XVIII-lea a respins ceea ce constituia trăsătura cea mai caracteristică a stilului - normele sale clasice străvechi De ce tocmai antichitatea clasică străveche a devenit limba în care era explicată arta vremurilor pre-revoluționare și revoluționare, Marx a explicat cu cea mai mare claritate: „În tradițiile clasic stricte ale Republicii Romane, luptătorii pentru societatea burgheză au găsit idealuri și forme artificiale , iluzii, pe care ei înșiși conținutul limitat de burgheză al luptei lor, pentru a-și menține inspirația în culmea marii tragedii istorice În același loc unde tragedia a atins cea mai mare intensitate și unde ARTA SECOLULUI AL XVIII-lea arta secolului al XVIII-lea lupta a depășit limitele limitate de clasă, formele artificiale s-au dovedit a fi de prisos Tocmai un astfel de moment este indicat de „Moartea lui Marat” a lui David, în care simplitatea ascetică este de așa natură încât nu mai respiră tradiții străvechi, ci veșnicie: cel mai simplu contrast de lumină și întuneric are în sine o dramă extraordinară și constructivă putere Ledoux și arhitecții vremii revoluției în proiectele lor cele mai îndrăznețe expun fără teamă principiile constructive și funcționale ale arhitecturii, eliberându-se de reminiscențe străvechi, căutând cele mai simple și mai active forme geometrice Aici, parcă, dispare decalajul de timp care separă aceste fantezii arhitecturale de structurile ciclopice și piramidele din cele mai vechi timpuri și, pe de altă parte, de constructivismul și funcționalismul secolului XX Dar chiar și acolo unde domină formele de ordine, funcția și sensul lor sunt diferite decât în clasicismul secolului al XV-lea, care era un fel de „baroc disciplinat” Catedrală ARTA SECOLULUI AL XVIII-lea J Hardouin-Mansart Place Vendôme - Paris Invalid, construit de Hardouin-Mansart la Paris în secolul al XVII-lea, arată perfect modul în care ordinea a fost introdusă organic în volumul plastic al clădirii, cât de vie și naturală a fost dezvoltarea formei arhitecturale, cum a fost în mod natural spațiul exterior și interior conectate, desfășurate pentru procesiuni de paradă și ritualuri solemne O clădire pariziană similară din secolul al XVIII-lea - Panteonul de arhitectul Souflot - nu mai este una singură, animată de suflu viu și creștere organică cu arme, ci o compoziție raționalistă în care raportul părților este supus nu unor legi sculpturale-plastice, ci legilor matematice Sarcina funcțională - crearea unui spațiu interior mare - devine principala sarcină independentă, restul este considerat decor, decor Dar tocmai faptul că decorul de ordine încetează să mai fie o parte integrantă a masei plastice îl eliberează pentru compoziții ritmice independente care pot fi neobișnuit de elocvente Această corelație a sarcinilor funcționale și decorative a fost deja pe deplin conturată în compozițiile arhitecturale ale lui Christopher Wren și adepților săi, iar în secolul al XIX-lea va fi dezvoltată cu o nouă strălucire în colonadele urbane din Voronikhin, maiestuoasele porticuri ale lui Schinkel și grandioasele fațade-decoruri ale lui Rossi care formează străzile și piețele Noile aspecte urbanistice ale clasicismului secolului al XVIII-lea pot fi văzute clar comparând piețele din Paris Hardouin-Mansart - Vendôme și Locul Victoriilor - cu Place de la Concorde Gabriel Primele două sunt spații închise pentru ritualuri ceremoniale, care au rămas prezervative ale antichității în orașul modern Pe de altă parte, Place de la Concorde nu este doar prima piață deschisă către râu și parcuri, respirând liber în oraș, ci și astăzi una dintre cele mai aglomerate noduri ale traficului urban De asemenea, trebuie spus că fațada de est a Luvru cu celebrul arta secolului al XVIII-lea colonada, creată în anii și de Claude Perrault, anticipează deja deciziile secolului următor și orientarea către un spațiu urban mare și independența compoziției ordinii, unind și organizând o fațadă de mare lungime În general, se poate considera cultura artistică a secolului al XVIII-lea ca o perioadă de criză a sistemului artistic maiestuos, grandios, ridicat de secole și chiar milenii, conform căruia arta a creat un mediu ideal deosebit, un fel de model al unui viața, mai semnificativă decât doar existența unei persoane reale (reflectată în tipuri și genuri de artă „inferioare”) Acest model a fost, de regulă, consacrat de doctrina religioasă și a transformat o persoană (care efectuează un anumit ritual în sfera creată de unitatea artelor) într-o particulă a unei lumi mai înalte decât lumea în care trăiește în realitate, lume a eroismului solemn și a valorilor ideologice și etice superioare Renașterea a înlocuit ritualul religios cu unul secular, a ridicat o persoană la un piedestal eroic, dar, totuși, arta a ridicat o persoană la sine, i-a dictat propriile standarde Arta, parcă, a ținut un model de cea mai înaltă perfecțiune în fața unei persoane și chiar, creându-și portretul, l-a convins de realitatea idealului atins În secolul al XVII-lea, acest ideal a fost foarte larg concretizat, în multe cazuri a adoptat un distinct caracter social pronunțat Palatul, parcul, arhitectura templului, portretul ceremonial au confirmat alegerea claselor superioare Universalitatea principiului înalt a fost deja subminată de aceasta Pe de altă parte, Caravaggio, olandezii și alți realiști au început să revizuiască acest sistem, uneori introducându-l pe omul de rând, alteori reducând sau chiar parodiând tradiția eroică În Olanda și parțial în Anglia, a început să se contureze un nou tip de arhitectură, bazat pe alocarea unei sarcini funcționale ca una independentă și de bază În secolul al XVIII-lea întregul sistem a fost revizuit Distrugerea treptată a principiului patrimonial-ierarhic a fost distrugerea întregii ordini veche de secole O atitudine ironică și sceptică față de tot ceea ce era venerat ca fiind ales și sublim, chiar și transformarea categoriilor sublime în standardul comun al artei academice, a îndepărtat aureola exclusivității din fenomenele care fuseseră venerate ca exemple de secole Titluri feudale luxuriante și formule solemne s-au transformat într-un joc teatral elegant În fața artiștilor s-au deschis oportunități pentru o libertate de observație și creativitate fără precedent Când societatea cerea un nou eroism și noi fapte sociale, s-au folosit vechile formule stilistice încercate și testate ale clasicismului, a căror însuși abstractizare făcea posibilă folosirea lor pentru a exprima orice conținut dorit ARTA SECOLULUI AL XVIII-lea M -K Latour Portretul marchizei de Pompadour Paris, Luvru ARTA SECOLULUI AL XVIII-lea J -O Fragonard Examenul copiilor în casa ducelui de Chabot BINE Schiţă Muzeul Frankfurt pe Main ARTA SECOLULUI AL XVIII-lea Concizia deliberată a clasicismului din secolul al XVIII-lea nu a fost doar un contrast rebel cu formulele pronunțate și demne ale trecutului feudal; ea a învățat să vadă frumusețea unui perete neted, planul de lemn sau porțelan, o foaie albă de hârtie, să citească nu doar textul, ci și subtextul Și a deschis multe drumuri către viitor Un nou început important în arta secolului al XVIII-lea a fost apariția unor tendințe care nu aveau o formă stilistică proprie și nu simțeau nevoia să o dezvolte O astfel de tendință ideologică majoră a fost sentimentalismul asociat cu ideile iluministe despre principiile bunătății și purității înnăscute în om, pierdute odată cu starea naturală inițială Sentimentalismul nu a necesitat un design stilistic special, deoarece a fost îndreptat nu spre exterior, ci spre interior, nu spre universal, ci spre personal Dar o colorare deosebită, o senzație specială de pătrundere într-o lume intimă, subtilitatea emoțiilor, chiar și un sentiment al proporțiilor și aerisirea texturii sunt oarecum legate de sentimentalism, creând un sentiment de grație blândă, apropiere de natură și noblețe interioară Sentimentalismul se transformă în preromantism: „omul natural” intră în conflict cu elementele sociale și naturale, cu furtunile sumbre și răsturnările vieții, a căror premoniție este înglobată în întreaga cultură a secolului al XVIII-lea ciocnirea individualităţii cu societatea, cu tragediile ființei, trecerea idealului în sfera fanteziei irealizabile duc la secolul al XIX-lea, când individualismul burghez și atomizarea societății au pus capăt fenomenului stilului ca categorie istorică și artistică majoră Principalul rezultat al dezvoltării artei secolului al XVIII-lea a fost nașterea bazelor culturii artistice din secolele următoare, deși într-o ținută de lux de forme teatrale rafinate și sofisticate Precum din rama jaboților din dantelă, de sub peruci, ochii inteligenți și înțelegători ai unui filozof și luptător ne privesc, așa cum comoditatea lucrurilor cotidiene apare în decorul complicat rococo, așa și în arta complexă și fascinantă a secolului al XVIII-lea secolul se poate discerne nașterea realismului și funcționalismului din toate timpurile moderne II Artele plastice ale secolului al XVIII-lea, în comparație cu epocile adiacente, se caracterizează printr-o integritate stilistică mult mai mare Nu este la fel de diversă precum arta secolului precedent, în conformitate cu care s-ar putea dezvolta simultan fenomene atât de diferite precum clasicismul lui Poussin și opera lui Velasquez, barocul italian și genul gospodăresc olandez Pe de altă parte, secolul al XVIII-lea nu s-a caracterizat de acea evoluție rapidă a viziunii artistice asupra lumii, care a dat naștere la o amploare nemaivăzută a gamei stilistice a artei arta secolului al XVIII-lea Secolul XIX: de la clasicism la postimpresionism În arta secolului al XVIII-lea, amplitudinea oscilațiilor este mult mai îngustă; chiar și fenomene separate de intervale semnificative de timp și spațiu (de exemplu, pictura lui Watteau și Gainsborough, Magnasco și Goya) sunt perceptibil apropiate unele de altele În plus, secolul al XVIII-lea din punct de vedere al istoriei artei a fost un secol „scurt” Este despărțit de precedentul prin câteva decenii sterile, marcând sfârșitul secolului al XVII-lea În opera pionierilor artei secolului al XVIII-lea, trăsăturile unui radical multe inovații nu apar de la începutul secolului: cu Watteau nu mai devreme de , cu Hogarth zece ani mai târziu Doar pictura italiană era activă la începutul secolului, dar chiar și în cele mai bune exemple - în picturile lui Gislandi, Crespi, Magnasco - a fost un fenomen în sensul deplin al cuvântului „tranzițional” De arta ulterioară, secolul al XVIII-lea este separat de o linie clară de evenimente politice, iar propriile sale animale de companie, David și Goya, sunt mai conectate cu noul secol decât cu cel vechi ARTA SECOLULUI AL XVIII-lea J -O Fragonard, Model de început BINE - Paris, Luvru Motivul principal al integrității stilistice a secolului al XVIII-lea își are rădăcinile în destinele comune ale țărilor europene Cumpărarea secolelor XVII-XVIII este epoca crizei evidente a uriașelor sisteme absolutiste care au determinat în mare măsură viața, viziunea asupra lumii și cultura Europei în cele două secole precedente În , „Revoluția Glorioasă” a pus capăt absolutismului Stuart în Anglia Până la sfârșitul secolului al XVII-lea, cel mai încăpățânat dușman al Angliei, Spania, a părăsit de fapt arena politică În cele din urmă, în , Ludo a murit în Franța Vic XIV, păstrându-și doar nominal puterea anterioară Moartea sa tardivă a fost ultima verigă a lanțului de fenomene care au dus la debutul unei noi ere și la apariția unei noi culturi Cea mai semnificativă parte „de bază” a artei secolului al XVIII-lea a fost creată în Franța în anii dintre moartea „regelui soare” și primele zgomote ale furtunii revoluționare care se apropie, în intervalul dintre două sisteme statale rigide Era o epocă în care un sentiment de eliberare din lanțurile trecutului recent, un sentiment vesel de slăbiciune, interferau cu cultul plăcerii personale, un fel de nihilism hedonist, precum și cu o presimțire alarmantă a „potopului” care se apropie Viziunea asupra lumii a contemporanilor a negat în mod fundamental acele valori sociale care păreau de nezdruncinat în ultimul secol Imaginea tristă a eroului romanului, abate Prevost, chevalier de Grieux, care preferă dragostea sa nefericită unei cariere strălucite, este un exemplu al noului umanism pe care l-a proclamat secolul al XVIII-lea Franța în secolul al XVIII-lea devine hegemonul vieții spirituale a Europei În filosofia, literatura și arta ei, noile tendințe se manifestă cu o forță deosebită Modelul francez este la fel de imitat în Spania ca și în Germania, Polonia sau Rusia Chiar și Anglia, care se consideră un antagonist al Franței, recunoaște autoritatea culturii franceze Influența franceză a fost ARTA SECOLULUI AL XVIII-lea atât de semnificativ pentru că procese sociale similare au avut loc în cultura altor ţări Incompatibilitatea fundamentală a culturilor caracteristică secolului al XVII-lea nu mai exista Diferențele religioase au dispărut în fundal, cele naționale au devenit mai puțin semnificative, dar „pur uman” s-a dovedit a fi similar peste tot: în „Călătoria sentimentală” a lui Stern este de remarcat faptul că autorul nu este atât de impresionat de neobișnuirea obiceiurilor străine, dar este atins de înțelegerea reciprocă care se naște între el și „sufletele sensibile”, fie că este vorba de un mănușar parizian, de un nobil nobil sau de un țăran sărac În pictura secolului al XVIII-lea, uneori apar asemănări neașteptate și surprinzătoare între personajele din picturile diverșilor maeștri Nu numai costumele lor sunt similare (ceea ce, de altfel, este tipic pentru epocă), dar comportamentul și atitudinea lor mentală sunt similare Iubitorii singuratici ai ruinelor din picturile lui Guardi seamănă cu visătorii lui Watteau, bețivii olandezului K Trost dezvăluie o asemănare aproape filială cu aventurierii din Hogarth, iar venețienii din pânzele lui Pietro Longhi sunt marcați de aceeași plinătate demnitate, dar o reținere puțin constrânsă, ca burghezii berlinezi în gravurile lui Chodovetsky Arta secolului al XVIII-lea se străduiește să treacă de la „sublim”, reprezentativ, cultivat alegoric la „simplu”, direct, pe măsura omului Acest J -B Tiepolo Patronul prezintă artele liberale împăratului Augustus BINE Leningrad, Schitul „conmensurabilitatea”, care caracterizează viziunea asupra lumii a întregii epoci, se manifestă nu numai în artă, ci și în filozofie și chiar în știință Este semnificativ faptul că deja la începutul secolului Leibniz a introdus ideea de individualitate în concepția sa raționalistă Epoca rațiunii și idealurile iluminismului s-au exprimat nu numai în raționalismul filozofic, munca critică a conștiinței, alungarea prejudecăților feudal-religioase, ci și în reabilitarea individului cu drepturile, demnitatea, lumea gândurilor și experiențelor sale Viața privată, sentimentele intime, emoțiile umane se opun frigului ARTA SECOLULUI AL XVIII-lea formalitate noe, falsă solemnitate și „elevare” pretențioasă În artă, elementele genului, dorința de a surprinde viața cotidiană observată, se intensifică În Franța, această tendință se manifestă cu o claritate și consecvență deosebite și își găsește cea mai deplină expresie în pictura lui Chardin Emanciparea începutului individual, trecerea de la solemnitatea oficială la simplitate și chiar rutina cotidiană are loc și în arta altor țări, dezvoltându-se în paralel cu franceza, cu abateri inerente într-o cultură sau alta În paralel, principiile religioase ale culturii sunt înlocuite cu cele laice Arhitectura seculară din secolul al XVIII-lea pentru prima dată la scară europeană are prioritate față de arhitectura bisericească Evident, invazia principiului secular în pictura religioasă a acelor țări în care acesta a jucat un rol major – Italia, Austria și Germania de Sud În Germania, procesul de „secularizare” a artei religioase are loc și în pictură și, cu atât mai intens, în sculptură și arhitectură Pictura de gen devine larg răspândită în toate țările și uneori tinde să o facă ARTA SECOLULUI AL XVIII-lea ocupă unul dintre principalele locuri în artă: în Anglia, Hogarth a acordat picturilor sale critice o mare importanță socială și aproape națională Portretul ceremonial face loc unui portret intim, iar în Anglia ia naștere un tip sintetic de portret, preluând din portretele ceremoniale o expresie a valorii sociale a unei persoane, iar din portretele intime - un interes pentru ființa sa individuală În pictura de peisaj se dezvoltă semnificativ „peisajul de dispoziție”, care a jucat deja un rol important cu Watteau, apoi cu Gainsborough și mai ales cu Guardi O trăsătură caracteristică a picturii din acest timp este importanța sporită a schiței, adesea calitativ superioară pânzei finite: aceasta / J -B Tiepolo Profetul Isaia Fresca din Palatul Arhiepiscopal din Udine Detaliu ARTA SECOLULUI AL XVIII-lea I Firsov Tânăr pictor anii Moscova, Stat Galeria Tretiakov ARTA SECOLULUI AL XVIII-lea mărturisește faptul că percepția „personală”, individuală, devine uneori mai importantă decât un sistem artistic complet De asemenea, este caracteristic faptul că desenul și gravura au început să fie apreciate ca o artă mai apropiată, mai directă, stabilind o legătură directă între artist și privitor Gusturile și cerințele epocii au predeterminat o nouă atitudine față de culoare În lucrările artiștilor din secolul al XVIII-lea, o înțelegere decorativă a culorii s-a intensificat Imaginea nu trebuie doar să „atragă” privitorul în lumea sa, ci și să decoreze locul în care se află Clab-oscurul dramatic caracteristic barocului conflictul bazat pe controversa dintre spiritual și material, precum și unitatea tonală care depășește acest conflict și decurge în cele din urmă din conștientizarea unității universului, erau străine contemporanilor lui Bush și Tiepolo În pictura secolului al XVIII-lea, tonalitatea ușoară rece începe să predomine decisiv (este interesant că în muzică în același timp vocile superioare devin conducătoare) Subtilitatea semitonurilor și delicatețea schemei de culori sunt caracteristici specifice picturii secolului al XVIII-lea, dar adesea artiștii s-au străduit pentru multicolor, luminozitate, uneori chiar pestriță ARTA SECOLULUI AL XVIII-lea J Aubert Salon în castelul din Chantilly Pictorii preferați au fost maeștrii strălucitori Veronese și Rubens Rococo a fost o ramură a artei senzaționaliste în secolul al XVIII-lea Aceasta este în principiu o artă pur hedonistă, care s-a răspândit în primul rând în Franța, are o orientare socială bine definită (a servit curții și elitei aristocratice) și urmărește practic în principal scopuri decorative și decorative Tocmai din cauza acestei din urmă împrejurări, Rococo se dezvoltă într-un sistem stilistic destul de clar, parțial continuând și dezvoltându-se, dar modificând semnificativ trasaturi de desen mostenite din arta decorativa a barocului Termenul „rococo” este uneori folosit nerezonabil de larg și, dându-i o anumită conotație ideologică, îl opun barocului Dar termenul „baroc” are într-adevăr un înțeles filozofic, sugerând un anumit - tipic pentru întreaga cultură a secolului al XVII-lea - dualism al viziunii asupra lumii: recunoașterea unei substanțe materiale subordonate unui principiu spiritualist Rococo, în esență, nu are propria sa filozofie pozitivă, iar domeniul său de aplicare este limitat Nu numai că nu include genul burghez al vieții cotidiene (așa a fost și cazul barocului), ci și arta bisericească, în raport cu care folosirea termenului rococo, strict vorbind, este nejustificată Rococo este un produs al unei culturi pur laice, iar arta bisericească a secolului al XVIII-lea a rămas practic baroc, nu a putut experimenta decât influența rococo, indicând pătrunderea elementelor culturii seculare aici Acest stil a atins cea mai mare dezvoltare și cea mai înaltă perfecțiune artistică în domeniul artei aplicate (este suficient să ne amintim de porțelanul Meissen și Sevres) În alte domenii, se manifestă cel mai puternic acolo unde artistul trebuie să rezolve în primul rând sarcini decorative și de design: în arhitectură - nu în structura clădirii, ci în planificarea și designul interiorului; în pictură - nu în pictura de șevalet, ci în panouri decorative, picturi murale, ARTA SECOLULUI AL XVIII-lea ecrane, desudeporturi etc Deoarece rococo-ul în general este practic o artă aplicată, chiar și în lucrările de șevalet ale lui Lancret sau Boucher, în acele lucruri (în principal din genul „galant”), unde opera lor se potrivește cel mai mult definiției „rococo”, predomină decorativul și utilitarul sau trebuie să fie prezent Începe Acest lucru se aplică în mod egal portretului În același timp, elementele rococo sunt larg răspândite în artele vizuale ale secolului al XVIII-lea: ele sunt cumva incluse în conceptul creativ al lui Fragonard, Pigalle și Falcone, o serie de cercetători le subliniază la Tiepolo sau Gainsborough Cultul senzației și cultul plăcerii, senzaționalismul și hedonismul erau strâns legate în percepția oamenilor din secolul al XVIII-lea și este dificil să le despărțim Hedonismul a fost un fel de crez etic, un fel de protest împotriva înțelegerii religioase-sancimonioase oficiale a moralității și putea, prin urmare, la un moment dat să fie acceptabil pentru iluminatori Așadar, găsim la Voltaire sau Helvetius „scene galante” în care gândirea liberă se îmbină cu frivolitatea În Franța, încă de la începutul secolului al XVIII-lea, atât publicul, cât și teoreticienii au început să ceară de la noua artă, în primul rând, „plăcută” Asemenea cerințe au fost făcute picturii, muzicii și teatrului „Plăcut” ar putea însemna atât „sensibil”, cât și pur senzual, ceea ce servește la satisfacție F Guardi Concert solemn Munchen, Alte Pinakothek emoționalitate directă sau epicureism lipsit de griji Abbé Dubos deja în articulează clar cerințele gusturilor timpului său: „Scopul poeziei și picturii este să atingă și să mulțumească” Nu mai puțin caracteristică este celebra afirmație de mai târziu a lui Voltaire: „Toate genurile de literatură sunt bune, cu excepția celor plictisitoare” - aici libertatea aparent absolută oferită artei este combinată cu cererea de divertisment Apariția criteriilor pentru sentimentul și gustul personal a contribuit la apariția criticii de artă a lui Dubos și Lafont de Sainte-Yenne A îmbogățit și gândirea estetică Un- ARTA SECOLULUI AL XVIII-lea Gânditorii englezi Hutcheson și Hume au făcut distincția între minte și simțul estetic - un sentiment de frumusețe asociat cu plăcutul, cu plăcerea În estetica engleză a lui Hogarth și Burke, ideile dezvoltate de senzaționalism sunt parțial analoge cu rococoul francez, deși arta engleză a fost puțin afectată de influența sa Tendințele hedoniste ale secolului au influențat indirect chiar și estetica clasică germană Kant nu are nicio îndoială că scopul artei este „desfătarea dezinteresată” (cu care, totuși, gânditorii secolului al XVII-lea nu ar fi de acord) Cerința „plăcută, a redus în mod natural tensiunea dramatică trăind în artă Temele mari, epicitatea s-au dovedit cel mai adesea a fi străine artiștilor aproape până la sfârșitul secolului al XVIII-lea Acest lucru a fost cel mai pronunțat în arta monumentală Tragicul a căpătat un caracter afectiv superficial, care a fost simțit clar chiar și de cei mai mari maeștri Nu fără motiv, artiștii care se străduiau să creeze imagini epice au fost adesea forțați să creeze nu în țara lor natală, ci în acele țări în care, datorită condițiilor istorice, tradițiile artei „marilor” baroc și-au păstrat încă viabilitatea Händel a mers în Anglia pentru asta, iar Falcone a plecat în Rusia Gravitația artei plastice ARTA SECOLULUI AL XVIII-lea F A Maulburch Plafond în Kroměříž Detaliu - ARTA SECOLULUI AL XVIII-lea Arhitectul L von Hildebrandt, sculptorul R Donner Scara din Palatul Mirabell din Salzburg - arta secolului al XVIII-lea la divertisment, narativ, literar poate explica parțial apropierea sa de teatru, care este una dintre cele mai caracteristice trăsături ale secolului al XVIII-lea Secolul al XVIII-lea este uneori numit epoca teatrului În același timp, ele nu înseamnă tragedie, deoarece, în ciuda entuziasmului furtunos al contemporanilor, tragediile lui Voltaire, Crebillon, Addison și Sumarokov nu au fost incluse în vistieria clasicilor teatrului Perioada de glorie a „dramei filistei” și tragediei germane din a doua jumătate a secolului (Lessing, Goethe, Schiller, Hölderlin) a fost asociată cu o revizuire radicală a tradițiilor teatrale din secolul al XVIII-lea Drama în teatrul secolului al XVIII-lea s-a manifestat și în operele lui Händel și Gluck și nu degeaba Brettist Metastasis io a fost considerat unul dintre cei mai mari dramaturgi Piesele „sensibile” care au avut succes în rândul publicului s-au dovedit a fi în mare parte piese de o zi; epoca, care a contribuit la genul „low” în toate domeniile, a fost benefică în primul rând pentru comedie O întreagă galaxie de comedianți geniali iese în față: Marivaux și Beaumarchais, Fielding și Sheridan, Goldoni și Gozzi, Fonvizin Teatrul s-a dovedit a fi extrem de aproape de timpul său în esența sa Viața părea că se îndreaptă spre artă: multe dintre formele ei la acea vreme suferă o anumită „teatralizare”, își pierd conținutul de odinioară, dar păstrează decorul Așadar, eticheta curții și slujba bisericii sunt din ce în ce mai acceptate ARTA SECOLULUI AL XVIII-lea Ceas de perete cu figurine simbolizând victoria Iubirii peste Timp Franţa New York, Muzeul Metropolitan de Artă caracteristicile unui spectacol de teatru magnific, spectaculos Celebrul carnaval venețian, care acum durează aproape tot anul, devine o anumită formă de viață Deloc surprinzător, principiul teatral pătrunde și în artele vizuale Se vede clar în pictură, începând cu Watteau și Hogarth, care s-au orientat constant către temele și metodele teatrului, la mijlocul secolului a fost continuat de către maeștrii genului și de către artiștii barocului bisericesc, iar în a doua jumătate a secolului s-a intensificat chiar cu Greuze și David, a căror artă, sincer tendențioasă, avea nevoie de schele Doar scenele de gen ale lui Chardin păstrează o mare reținere și ușurință, deși uneori seamănă cu mize-en-scene jucate cu tact Asemănarea structurii figurative a multor picturi din secolul al XVIII-lea este adesea sporită de faptul că pictorii și-au construit compoziția pânzelor într-un mod similar cu scena Teatralitatea a apărut în mod firesc în arta secolului al XVIII-lea odată cu deprecierea idealurilor feudale și a titlurilor de mare profil, în care arta oficială a secolului al XVII-lea a căutat să inspire credință necondiționată Acum, mascarada mitologică și jocul teatral cu publicul au devenit un substitut pentru ritualurile ceremoniale din trecut Dar „teatralitatea” avea și un alt sens: pentru un bărbat din secolul al XVIII-lea, era asociată cu publicitatea Pasiunea pentru dramatizare a secolului al XVIII-lea și-a găsit ecoul târziu în festivitățile solemne ale Revoluției Franceze Teatrul a fost cel mai mult ARTA SECOLULUI AL XVIII-lea Orga catedralei din Ottobeuren (după desenul lui I M Feuchtmayer) anii secolul al -lea Germania art al XVIII-lea G Shadov Mormântul contelui von der Mark - Berlin, dna muzee ARTA SECOLULUI AL XVIII-lea o formă de artă de masă, iar relația dintre artă - inclusiv arta plastică - și societate în secolul al XVIII-lea este deja construită pe o bază fundamental nouă Nu se limitează la un duet: clientul este artistul Acest lucru se reflectă în primul rând în organizarea primelor expoziții publice - saloane Acesta din urmă a reprezentat un nou tip de legătură între artă și societate, în esență pur burgheză, bazată pe principiul pieței (care mai târziu, în secolul al XIX-lea, avea să transforme saloanele într-un avanpost al artei conservatoare), dar această împrejurare în secolul al XVIII-lea nu a jucat un rol important în comparație cu publicul uriaș valoarea expozițiilor Saloanele din Franța se transformă imediat într-o arenă a luptei publice, iar recenziile lui Diderot despre ele într-un tip special de literatură critică (și la acea vreme scrisă de mână) Criticul de artă – un intermediar între artist și privitor, un privitor „activ” care vorbește în numele societății și chiar pune anumite pretenții artei – este și el un produs al secolului al XVIII-lea Adevărat, în acea perioadă în afara Franței găsim puține astfel de exemple de critică de artă, cum ar fi comentariile satirice ale lui Georg Christoph Lichtenberg în Germania asupra gravurilor lui Hogarth și Chodovetsky Însă în toate țările europene, numărul „amatorilor” și „experților” crește considerabil Printre ei se numărau oameni bogați și semisăraci, aparținând vârfului societății și venind de jos, dar aparținând lumea artei era adesea mai importantă pentru ei decât apartenența la un anumit grup de clasă, naționalitate sau cetățenie Aceasta a fost noua intelectualitate, care a jucat acum un rol proeminent în viața artistică a Europei Este de remarcat faptul că în secolul al XVIII-lea s-au dezvoltat forme de artă accesibile persoanelor cu venituri medii Deci, de exemplu, un „produs” artistic cu drepturi depline, care este utilizat pe scară largă pe piața de artă, este acum un desen - un obiect de dorință pentru numeroși colecționari În Anglia și Franța, tehnicile de reproducere a gravurilor, devenite și obiectul colecționării active, sunt îmbunătățite și complicate, atingând nivelul de virtuozitate sofisticată Conceput în primul rând pentru a populariza pictura, ele se transformă acum în opere de artă independente Extinderea granițelor de clasă în artă a mers mână în mână cu dezvoltarea artei dincolo de granițele naționale Artiștii, actorii și mai ales muzicienii călătoresc prin toată Europa, trăiesc multă vreme, uneori toată viața, în țări străine Orașe precum Roma devin adevărate centre ale culturii internaționale Un procent mare de străini în mediul artistic este un fenomen comun pentru acea vreme La mijlocul secolului, germanul Menge a devenit șeful clasicismului la Roma, iar polonezul Chodovetsky a devenit cel mai mare scriitor al vieții de zi cu zi din Berlin În același timp, o creștere extraordinară art al XVIII-lea În comparație cu secolul trecut, intensitatea vieții artistice europene a exacerbat contradicțiile interne ale artei, generate de contradicțiile viziunii asupra lumii Materialismul secolului al XVIII-lea a fost predominant metafizic și în mare măsură redus la filozofia „bunului simț” De aceea, în gândirea acelei epoci, alături de materialism, agnosticismul a primit o asemenea dezvoltare, care a pus sub semnul întrebării însăși capacitatea omului de a cunoaște Un sentiment de instabilitate, efemeritate, uneori o efemeritate fantomatică a ființei au luat stăpânire pe o persoană când a trecut de pragul lumii „sentimentelor simple”, lumea lui Chardin Acest sentiment se dezvăluie adesea în arta rococo, unde grația și rafinamentul, depășind granițele rezonabile, capătă caracter de exces, uneori aproape dureros Mai mult, este sigur , K -N Ledoux Clădiri în orașul IPO A început în ARTA SECOLULUI AL XVIII-lea coystvo și dezechilibrul nu reflectau atât de mult ideologia claselor sortite morții (cu cât era caracteristic nihilismul mai cinic), dar erau inerente artiștilor sensibili, înzestrați cu o susceptibilitate subtilă, care includ melancolicul Watteau și nervosul Fragonard Chiar și în veselia secolului al XVIII-lea nu exista o claritate calmă, stabilitate, un sentiment al stabilității ființei Acest lucru poate fi văzut, de exemplu, în arta religioasă „secularizată”, unde exploziile extatice jubile (atunci când autorii – Maulbirch în pictură sau Haydn în muzica lor religioasă – ignoră dramatismul intrigii) sunt înlocuite inevitabil și neașteptat de disperare, grotesc în expresia ei Leagăne emoționale contrastante care vă plac atât de mult mințite romanticilor de Mozart, sunt caracteristice întregii epoci Mai târziu, Beethoven, Goya și Goethe au exprimat cu cea mai mare forță contrastele dramatice ale timpului lor, speranțe strălucitoare, optimism istoric - și tragediile sumbre ale secolului, sentimentul abisului mereu gata să se deschidă Incoerența este unul dintre semnele unui timp de tranziție Rafinamentul și rafinamentul au coexistat în secolul al XVIII-lea cu izbucniri de cruzime Epoca care tinde spre Rațiune a fost epoca unei noi înfloriri a misticismului și a superstiției, care s-a dezvoltat tocmai în epoca crizei religiei ortodoxe; au găsit teren la fel de fertil în oameni și în înalta societate Reflectând dragostea contemporanilor pentru tot ceea ce este misterios, francmasoneria s-a răspândit cu o viteză uimitoare, unind - complet ARTA SECOLULUI AL XVIII-lea în spiritul vremurilor – obiective politice foarte reale, uneori specifice, cu elemente de mascarada și ceremonii teatrale de „inițieri” Masonii erau Voltaire și Goethe, Mozart și Bazhenov, căutători ai adevărului, propagandiști ai idealurilor frăției omului Era vremea unor aventurieri celebri precum Casanova și Cagliostro, iar paradoxul era că amândoi, ca adevărați copii ai Iluminismului, nu erau de fapt străini științei Dragostea pentru aventuri, aventuri, călătorii este caracteristică epocii: nu întâmplător Defoe și-a îmbrăcat gândurile despre o persoană eliberată de legăturile tradiționale, despre om și natură în forma aventuroasă a Robinsonadei Clarității și sobrietății realiste (care, de altfel, stau la baza artei nu numai a lui Chardin, ci și a lui Boucher) i s-a opus pofta de fantezie, exotism, „chineză”, pentru tot ceea ce este neobișnuit, picant și bizar, care s-a reflectat în picturi decorative din rococo, și în opere „magice”, și în tragicomedii-basme („fiabs”) Gozzi Ciocnirea „bunului simț” cu arbitrariul subiectiv se manifestă și în arhitectura primei jumătate a secolului al XVIII-lea, unde planificarea rațională a clădirilor și claritatea constructivă a volumelor acestora sunt combinate cu sofisticarea capricioasă uneori capricioasă a decorului și în artele aplicate, unde o idee funcțională clară este ghicită sub iraționalitatea exterioară a formei Yu M Felten Grilajul grădinii de vară - Leningrad Excitabilitate ușoară cu lipsa dramei autentice, epicureismul necugetat, coexistând cu „bunul simț”, tendința la sentimentalism și egoismul rece - aceste trăsături individualiste au colorat în mare măsură artele plastice din prima jumătate și mijlocul secolului al XVIII-lea și au făcut nu contribuie la apariția unor lucrări, într-o oarecare măsură proporționale cu grandioasele evenimente sociale care au loc în lume cu câteva decenii înainte de Revoluția Franceză Asemenea calități ale artei secolului al XVIII-lea, precum ușurința, claritatea, ușurința, dinamismul, grația, au fost dezvoltate prea des în detrimentul semnificației Istoria rar stabilită ARTA SECOLULUI AL XVIII-lea un număr de astfel de antagoniști precum Boucher și Chardin, dar natura conflictuală a artei lor este departe de a fi la fel de semnificativă ca natura conflictuală a grupurilor sociale din spatele lor În pictura secolului al XVIII-lea, acel principiu activ, care este inerent, de exemplu, în filosofia și literatura iluminismului, este mai puțin pronunțat, așa că rar s-a ridicat la scara dramatică și grandioasă a secolului al XVII-lea Imaginile tragice ale lui David și Goya aparțin chiar la sfârșitul secolului, iar majoritatea operelor dramatice ale lui Goya au apărut deja la începutul secolului al XIX-lea Amploarea, semnificația și profunzimea conflictului nu dispar din artă în general, ci trec în poezia și dramaturgia clasică germană (unde ideile de umanismul, dezvoltat teoretic de Herder și Wilhelm Humboldt), și în principal în muzică, care acum ocupă un loc de frunte în ierarhia valorilor spirituale, ceea ce a fost imposibil în secolele trecute Conflictul este transferat „adânc” – în sufletul uman În Germania, o țară a muzicii predominant „spirituale”, acest principiu uman triumfă în operele grandioase ale lui Johann Sebastian Bach deja în prima jumătate a secolului Dacă arta vizuală rococo urmărește în primul rând să decoreze și să distreze, atunci în muzica contemporană un proces se desfășoară într-o anumită măsură invers: își depășește limitările „aplicate” art al XVIII-lea ness, caracteristică ei în secolul precedent În a doua jumătate a secolului al XVIII-lea, dezvoltarea culturii muzicale a devenit deosebit de rapidă În Italia și Franța, opera atinge punctul culminant, cel mai nou și mai laic gen de muzică Celebra reformă a lui Gluck datează din anii și , iar el a transferat operei franceze seriozitatea caracteristică muzicii germane din epoca Sturm und Drang și a creat o artă dramatică și, pentru acele vremuri, cu adevărat de masă Atitudinea contemporanilor față de diverse arte s-a schimbat semnificativ Pictura, care a fost interpretată cândva de Leonardo da Vinci drept cel mai perfect mod de a cunoaște lumea, primește acum epitetul de artă „maimuță” și „înalt muzica devine cea mai importantă formă de artă, care multă vreme a părut a fi romantice incontestabile Muzica și-a atins cea mai înaltă dezvoltare în țările germane, unde s-au dezvoltat formele sale cele mai „serioase”: oratoriul și liturghia în biserică, concertul în sfera seculară, iar aceasta a însemnat predominarea unui principiu sublim, etic, în ea Rolul principal în aceasta l-a jucat opera marelui Bach, bogat în gândire filozofică Fecundați de realizările muzicii seculare italiene și franceze, clasicii vienezi au înflorit în a doua jumătate a secolului, unul dintre vârfurile culturii muzicale mondiale Opera lui Haydn, Mozart, care a aparținut școlii vieneze Gluck și, în cele din urmă, tânărul Beethoven au oferit lumii exemple incomparabile de muzică simfonică, de cameră și operă ARTA SECOLULUI AL XVIII-lea J -B Piranesi Podul Fabrizio Gravura din seria „Views of Rome” - A Roslin Portretul baronesei Neuburg-Cromier Stockholm, Muzeul Naţional Clasicii vienezi nu au fost doar un fenomen național, ci au sintetizat în sine toate cele mai semnificative conținute în muzica germană, franceză și italiană, datorită cărora a dobândit trăsăturile artei paneuropene, într-un anumit sens - universală Arta plastică nu a atins astfel de înălțimi, dar tocmai în a doua jumătate a secolului s-a intensificat în ea interesul pentru forma mare și conținutul etic serios În mare măsură, aceasta s-a opus în mod deliberat tendinței care a existat în prima jumătate a secolului Clasicismul a fost o expresie a dorinței de renaștere a unui stil mare și semnificativ El nu a devenit o artă cu adevărat sintetică, așa cum au dorit unii dintre teoreticienii săi - de exemplu, Menge, a stabilit care a îmbrățișat principiul general al selecției normative Clasicismul nu este în niciun caz sfârşitul şi concentrarea artei secolului al XVIII-lea Într-un fel, el a fost opusul lui, deoarece s-a ghidat de mostrele artistice din altă epocă și a fost purtat în sine, ca o consecință inevitabilă a acestei trăsături de stilizare Apariția clasicismului în arta europeană în a doua jumătate a secolului al XVIII-lea este asociată cu numele esteticianului german Johann Joachim Winckelmann Scrierile sale, începând cu celebrul articol „Gânduri asupra imitației operelor grecești în pictură și sculptură” ( ), au ridicat într-adevăr tendințele clasiciste la nivelul programului și, astfel, articolul lui Winckelmann poate fi luat ca punct de plecare ARTA SECOLULUI AL XVIII-lea acea Dar tendințele în sine au existat înainte de Winckelmann sau s-au dezvoltat în paralel cu învățătura lui și independent de el Linia preclasică poate fi urmărită cu ușurință în estetica europeană din prima jumătate a secolului al XVIII-lea Clădirile lui Alessandro Galilei din Roma, John Wood din Bath, Knobelsdorff din Berlin au conturat în același timp trăsăturile caracteristice ale clasicismului în arhitectură Reînvierea principiilor clasice a fost asociată cu noi condiții sociale, cu pătrunderea în ideologia socială a unor noi criterii etice, pe care „starea a treia” în ascensiune le-a purtat cu sine Gândirea raționalistă a filozofiei iluministe a fost întoarsă împotriva hedonismului, superficialității și iraționalității capricioase ale rococo Ideologii noii societăți au formulat cereri de „rezonabilitate”, semnificație etică și serviciu public activ al artei (cu toate acestea, această din urmă cerință a fost înaintată ulterior) Rezultatele săpăturilor din Pompeii și Herculaneum, efectuate chiar în acel moment, au alimentat interesul pentru antichitate Antichitatea a dat un mare exemplu Ea a triumfat asupra genului moralizator al Visului, căci ea reprezenta nu numai emoționantul, ci și sublimul Ea a revoluționat nu numai intriga, ci întreaga structură figurativă a artei Ea a prezentat un anumit ideal, pe care Winckelmann l-a identificat cu un model de bun gust Cerința de „bun gust” (mai târziu - L Defrance Vizită la o fabrică de tutun Liege, Muzeul de Artă Valonă „gustul strict”, „gustul pentru ideal”) au marcat prima etapă a unei anumite obligații etice a artei, nevoia de a-și activa funcția de înnobilare Și asta presupunea deja o schimbare a accentului de la serviciul individual la serviciul public Ideile clasicismului au primit de-a lungul timpului o justificare socială tot mai largă La început, în anii și , clasicismul s-a dezvoltat mai ales în sfera artei aristocratice Aici se exprimă necesitatea unui anumit control al Rațiunii, care în politică a dus la absolutismul luminat, adică la încercări ARTA SECOLULUI AL XVIII-lea ke limitarea „rezonabilă” a despotismului În perioada timpurie, clasicismul își dezvăluie cel mai pe deplin maturitatea în arta aplicată („stil Ludovic al XVI-lea” în Franța), dar mai târziu în multe țări arhitectura și sculptura monumentală vor exprima ideile de consolidare și întărire a statului; odată cu abordarea și dezvoltarea revoluției, vor fi picturi ale lui David, decorarea antichității a festivalurilor populare, proiectele arhitecturale ale lui Ledoux - tot ce poate fi văzut ca un triumf al „cetățeniei” Pe măsură ce ne apropiam de sfârșitul secolului, clasicismul în fiecare din Europa În țările ruse, aceasta îmbracă o formă specifică care corespunde anumitor condiții sociale și circumstanțe istorice specifice În arta germană, ghidat de o vagă cerere de „sublim”, el a fost întruchipat în cea mai abstractă (și de compromis) formă; în Franța, dimpotrivă, a primit conținutul cel mai concret, constând în nevoia de serviciu public, ceea ce a transformat-o nu doar într-o artă semnificativă din punct de vedere social, ci și într-o artă politică De asemenea, capătă un anumit sens social în Italia, unde simpatiile clasiciste sunt în mare măsură art al XVIII-lea gradele au fost stimulate de visele de a reînvia gloria de odinioară a țării Acest lucru a stârnit o controversă curioasă între artistul Piranesi și omul de știință francez Pierre-Jean Mariette Era vorba despre casa ancestrală a formelor clasice din arhitectura antică Italianul patriot a trebuit să-și recunoască până la urmă greșeala; Mariette s-a dovedit a avea dreptate când a insistat asupra priorității Greciei Cu toate acestea, disputa a provocat o mare rezonanță tocmai pentru că a atins problema superiorității artei grecești asupra artei romane, care devenea actuală Această afirmație nu a fost un capriciu al modei, ea este subliniată atât în cartea lui Winckelmann, cât și în lucrările „experților” englezi – arheologi Acestea erau simptome semnificative, mărturisind o schimbare decisivă a orientării și pierderea interesului (până pe vremea Imperiului Napoleonic) față de măreția Romei imperiale În clasicismul secolului al XVIII-lea, emoționalul a prevalat asupra imperativelor reci „de stat”, iar prin „publicul” strict postulat a apărut cu încăpățânare „personalul”, care nu numai că leagă clasicismul de simpatiile vremii sale, dar și permite pentru a ghici în ea trăsăturile unei viziuni complet diferite asupra lumii, pentru că dincolo de învelișul clasicist al noii arte, îi puteți vedea fundalul romantic Intensificarea elementelor romantice în artă se resimte pe tot parcursul secolului al XVIII-lea Atitudinea foarte romantică apare în arta europeană P Hilleström Lecție de desen Stockholm, Academia mult mai devreme - la Botticelli, Giorgione, în epoca Renașterii târzii (unde cercetătorii conduc de obicei căutarea originilor preromantismului), adică în acele vremuri în care percepția individuală iese în evidență de colectiv Romanticul apare ca urmare a conflictului dintre realitatea individual poetică (adică corelată cu un anumit ideal spiritual) și realitatea „non-poetică” În epoca barocului, cu viziunea sa dualistă asupra lumii, tendințele romantice în artă se intensifică Ele sunt mai ales agravate acolo unde personalitatea intră în conflict ARTA SECOLULUI AL XVIII-lea conflict cu sistemul social Prin urmare, tendințele preromantice sunt foarte puternice în pictura italiană, parțial olandeză și mai ales germană din secolul al XVII-lea La începutul secolului al XVIII-lea, procesul de izolare ascuțită a individului forma deja figuri în artă ale unor artiști aparent diferiți precum Magnasco și Watteau Ei sunt reuniți prin atitudinea față de emoționalitatea individuală, accentul pus pe „vise”, „fantezii”, opuse vieții de zi cu zi, pe „non-standardul” eroilor lor, care se remarcă din societate Mai multe elemente romantice de primesc o dezvoltare semnificativă în opera artiștilor de la mijlocul și a doua jumătate a secolului - Tiepolo și Maulberch, Fragonard și Guardi Marea Revoluție Franceză, care este adesea privită drept cauza romantismului, a fost de fapt doar cel mai puternic stimulator al tendințelor care se dezvoltaseră în viața spirituală a Europei de secole Astfel, intensificarea romanticului, caracteristică întregului secol al XVIII-lea, este un proces unic pornind din Renaștere și atingând apogeul în romantismul secolului al XIX-lea, într-un moment în care individul art al XVIII-lea J Ghislandi Portret masculin Milano, Muzeul Poldi Pezzoli Statul și statul burghez formează deja doi poli și sunt ireconciliabil antagonici Arta europeană de la sfârșitul secolului al XVIII-lea a îmbinat astfel două începuturi diferite și, în plus, antagonice Clasicismul a însemnat în cele din urmă subordonarea individului sistemului social; dezvoltarea romantismului s-a străduit pentru întărirea maximă a individului Motive socio-istorice specifice au determinat victoria vizibilă a clasicismului în această etapă Însă acest clasicism nu era în temeiul său străin romantismului A fost construită pe dorința unui ideal îndepărtat și opus idealului obișnuit Raționalismul său este relativ și tranzitoriu Din punct de vedere istoric, nu poate decât să amintească de clasicismul secolului al XVII-lea, care a fost într-un anumit sens un fenomen asemănător care a apărut în epoca barocului Trebuie remarcat aici că asemănarea clasicismului din secolele al XVII-lea și al XVIII-lea (care poate fi considerată ca fenomene omogene care se află în diferite puncte dintr-o singură linie de dezvoltare a artei) s-a datorat asemănării cauzelor care le-au dat naștere Între fenomenele în sine, cauzalitatea, în esență, este absentă În ambele cazuri, clasicismul a fost ghidat de antichitate, dar l-a înțeles, desigur, unilateral și în raport cu propriile sale norme Este caracteristic că, în ciuda aparentului comun al aspirațiilor, clasicismul secolului al XVIII-lea a arătat puțin interes față de predecesorul său „Vechimea” secolului al XVII-lea nu i se potrivea A fost și ea ARTA SECOLULUI AL XVIII-lea Broderie populară Pădurea Neagră Superioară (Germania) Karlsruhe, Muzeul de Stat din Baden apropiat şi prea liber – în spiritul acelei epoci – interpretat În înțelegerea secolului al XVIII-lea, antichitatea era diferită - mai precisă din punct de vedere arheologic și, în orice caz, mai categoric Era programatic opus artei prezentului (aceasta nu excludea, desigur, dependența clasicismului secolului al XVIII-lea de gusturile vremii sale) Cu toate acestea, în chiar procesul de dezvoltare a clasicismului din secolul al XVII-lea și al clasicismului din secolul al XVIII-lea, se poate discerne un paralelism curios Ambele au apărut ca urmare a activării burgheziei în adâncul statului absolutist (în orice caz, așa a fost și în Franța) Ambele sunt marcate la origine de spiritul raționalismului burghez și de rigoarea etică Ambele au trecut printr-o evoluție similară – de la „elevația” etică sensibilitate” prin serviciul public către artă gloriind personalitatea domnitorului În secolul al XVII-lea, era calea de la picturile eroice ale lui Poussin la Versailles, ansamblul palatului și parcului lui Ludovic al XIV-lea; drumul de la picturile lui David la castelul Compiègne al lui Napoleon I este asemănător cu acesta De când ascensiunea burgheziei în secolul al XVIII-lea a avut loc peste tot, și nu numai în Franța, clasicismul a devenit obligatoriu pentru toată arta europeană Dar raționalismul clasicismului, ca și raționalismul filosofiei contemporane, a fost limitat atât în secolul al XVII-lea, cât și al XVIII-lea Tabloul general al universului a rămas idealist: cosmogonic-baroc în secolul al XVII-lea, transcendental, anticipând conceptul romantic - în epoca lui Kant meta- ARTA SECOLULUI AL XVIII-lea Materialismul fizic al Iluminismului a vizat în principal obiectele „apropiate” aflate în sfera socială sau estetică Filosofia secolului al XVII-lea a fost mai profundă, a încercat să disciplineze haosul cosmogonic, subordonându-l sistemului de ordonare al Rațiunii, dar aceasta amintea de sistemul geometrizat de alei ale parcului Versailles, acoperind doar o parte limitată, din apropiere, a „ spațiu neformat, nu cucerind acest spațiu, ci doar opunându-se lui Dacă parcurile din Versailles pot fi privite ca un fel de model de clasicism al secolului al XVII-lea, atunci parcul „natural” al secolului al XVIII-lea decorat cu arhitectură „vechi” oferă o imagine clară a romantizatului J Gandon „Cele patru judecăţi” din Dublin - N Nasoni Biserica San Pedro dos Clerigos din Porto (Portugalia) - ARTA SECOLULUI AL XVIII-lea art al XVIII-lea ARTA SECOLULUI AL XVIII-lea N Tome Compoziția altarului „transparență” în catedrala din Toledo - Aleijadinho (A -F Lisboa) Capul profetului Fragment al unei statui de piatră la biserica lui Bon Jesus di Mato Zinhos din Congonhas (Brazilia) - noua viziune asupra lumii a noii ere Spre deosebire de natura „ideală” a Versailles-ului, care are limite clar definite, parcul „natural”, așa cum spune, continuă „natura” și se contopește cu ea Cu toate acestea, atât „natura”, cât și peisajul antichității, la o examinare mai atentă, dezvăluie dualitatea lor „Naturalul” a fost artificial sau corectat artificial (romanticii secolului al XIX-lea îl respingeau deja și fugiseră în natura „sălbatică”), iar pavilioanele și pavilioanele „vechi”, dimpotrivă, se dovedesc a fi nu lipsite de un anumit efect romantic În ciuda faptului că „vechi” pentru clasiciști a fost întotdeauna un sinonim pentru „naturalitate”, un sinonim pentru „natura însăși” (și vor repeta asta ca un crez până la Ingres), a existat întotdeauna un element de romantic-depărtare, neobișnuit sau chiar exotic în percepția lui Și exact așa ar fi trebuit să fie perceput templul „vechi” pe fundalul arhitecturii tradiționale, familiare ochiului și practic funcționale a secolului al XVIII-lea În același timp, această „depărtare” a antichității a servit drept bază emoțională pentru „genul de ruină” romantic care era larg răspândit la acea vreme ARTA SECOLULUI AL XVIII-lea Intrarea în mănăstirea Bisericii La Compaña din Arequipa (Peru) Biserica Santa Maria de Ocotlán de lângă Tlaxcala (Mexic) BINE - Fragment de fațadă În arta diferitelor țări și popoare diferite, clasicismul și romantismul formează uneori un fel de sinteză, alteori coexistă în tot felul de combinații și amestecuri Chiar și în pictura lui David, demonstrată ca exemplu de clasicism „pur”, se joacă mereu exclusivitatea romantică a situației, se subliniază exclusivitatea individului (contrar tendinței clasicismului la nivel) Jurământul Horaților arată că individul depășește individualismul Dar, în același timp, poza lui David este o pânză de propagandă, care se adresează individului cu cerința de a urma ideea de datorie civică, după acest model Iată diferența dintre idealul lui David și idealul impersonal al lui Poussin Evoluția ulterioară l-a condus pe David la „Femeile sabine”, unde „personalul” triumfă asupra „statului” Un clasicism extrem de „romantizat” la sfârșitul secolului s-a instaurat în Germania, fie cot la cot cu împrumuturi de la Michelangelo (de la Carstens), fie luând un caracter deschis „sensibil” (de la același Carstens și de la începutul lui Schadov) Germanul elvețian Fussli (în pronunția engleză a lui Fuseli) transplantează antichitatea, lipsită de armonie, hipertrofiată emoțională, plină de ficțiune romantică, pe pământul englezesc În fanteziile arhitecturale ale lui Piranesi, formele înseși ale arhitecturii romane antice sunt date într-un mod romantic Când gândirea arhitecturală clasicistă a secolului al XVIII-lea, în persoana lui Ledoux, scapă de retrospectivitatea, de împrumuturile directe din antichitate și se îndreaptă spre viitor, creează proiecte utopice, unde raționalitatea formelor clasice este depășită ARTA SECOLULUI AL XVIII-lea ARTA SECOLULUI AL XVIII-lea crește în opusul său - într-o fantezie romantică Totuși, dacă „fanteziile” arhitecturale au oferit un domeniu larg de activitate pentru ficțiunea romantică, atunci în arhitectură, asociată la acea vreme cu construirea de tot felul de instituții ale statului, clasicismul, care conține ideea de stat, este dezvoltat pe larg și fructuos într-un număr a tarilor Între timp, romantismul, nici în secolul al XVIII-lea și nici ulterior, nu și-a creat „propria” arhitectură (tocmai datorită orientării sale individualiste inerente), și tot ceea ce este enumerat ca „romantism” în istoria arhitecturii nu este o nouă înțelegere a formei și spațiu, ci doar o „citare”, o reelaborare ficțională a mostrelor vechi Funcția publică a arhitecturii a fost cea care i-a determinat locul și ponderea în arta europeană la începutul secolelor XVIII-XIX Arhitectura clasicistă se dezvoltă în acele țări în care ideea de stat era viabilă la acea vreme: în Anglia, în Franța, în Prusia, care în secolul al XVIII-lea era cea mai „promițătoare” dintre țările germane Dimpotrivă, în Italia, arhitectura clasică a fost mult mai puțin dezvoltată, și cu atât mai puțin în Spania, țară în care forma de stat se degrada în secolul al XVIII-lea, dar unde s-au creat premisele dezvoltării individualității romantice, întruchipate în figura grandioasă lui Goya Clasicismul joacă, de asemenea, un rol decisiv în arhitectura Rusiei, care în ARTA SECOLULUI AL XVIII-lea T Jefferson Capitoliul statului Virginia din Richmond - Desen din J -S Copley Băiat cu o veveriță zburătoare (Henry Pelham) Boston, Muzeul de Arte Frumoase Secolul al XVIII-lea intră din nou, după o lungă pauză, pe orbita culturii europene Cam la fel a fost și cazul Angliei În arta acestor două țări, se pot găsi multe în comun, deoarece au existat multe asemănări în circumstanțele istorice care au dus la ascensiunea artelor plastice aici - în primul rând arhitectura și portretul Această asemănare se manifestă în ciuda diferențelor sistemului politic Anglia a fost un stat parlamentar exemplar, Rusia în secolul al XVIII-lea a cunoscut perioada de glorie a absolutismului Dar chiar și în Anglia post-Cromwelliană și în Rusia post-petrină, statul reformat devine un organism vital „Stat” aici este înțeles ca „public” Individualitatea nu se opune ordinea existenta (care in Franta a creat premisele unui portret intim al lui Latour) si nu vegeteaza intr-o stare de pasivitate sociala, ci interactioneaza cu publicul Imaginea portretului depășește cadrul îngust personal și de clasă și devine purtătorul idealului etic social În timpul ascensiunii naționale, găsim aceeași trăsătură în arta portretului Franței (cu Houdon), Germaniei, Italiei Secolul al XVIII-lea în Anglia a fost momentul de cea mai mare ascensiune și, într-o anumită măsură, de desăvârșire a tradiției portretelor naționale Reynolds și Gainsborough sunt de departe cei mai importanți portretiști ai secolului lor Arta rusă se manifestă pentru prima dată în acest gen, dar prezintă o galaxie de maeștri remarcabili demni de ARTA SECOLULUI AL XVIII-lea M Brown Statui de pe Podul Carol din Praga - K Dientzenhofer, K -I Dientzenhofer, A Lurago Interiorul Bisericii Sf Miku-lasha din Mala Strana din Praga - loc de onoare între fraţii europeni În cursul general al dezvoltării intensive a sculpturii, aici înflorește un portret sculptural, care este relativ slab reprezentat în Anglia Înflorirea strălucitoare a arhitecturii engleze din a doua jumătate a secolului al XVIII-lea intră în ultima sa etapă finală, deja marcată de un anumit rafinament, în timp ce arhitectura rusă nu mai puțin semnificativă a secolului al XVIII-lea a fost doar un preludiu al clasicismului de la începutul secolului al XIX-lea; În acest moment, arhitectura rusă nu numai că creează capodopere arhitecturale, care, din punct de vedere al bogăției formelor și al consistenței stilistice, aparțin celor mai bune monumente ale arhitecturii europene moderne, ci se dovedește a fi capabil să modeleze mediul urban cu o asemenea integritate estetică și la o asemenea amploare încât arhitecții secolului al XVIII-lea doar visau III Arta secolului al XVIII-lea pare, după cum sa menționat deja, mai uniformă decât arta oricărui secol anterior sau următor Arta europeană a pășit pe toate continentele Baroc, adesea cu motive decorative rococo, s-a răspândit pe scară largă în toată Europa, a pătruns adânc în arta populară, pentru prima dată, datorită reformelor lui Petru, a trecut granița care despărțise de secole țările de religie ortodoxă și s-a stabilit în St Petersburg, ARTA SECOLULUI AL XVIII-lea ARTA SECOLULUI AL XVIII-lea F Bergant Portretul lui D V Erberg, Ljubljana, Galeria Națională (Slovenia) Moscova și Kievul Barocul a înflorit în America Latină și Filipine, iar în America de Nord a ajuns la San Francisco și Quebec Răspândirea clasicismului a fost cu adevărat universală Acest lucru a fost facilitat nu numai de relațiile internaționale largi și intensive din a doua jumătate a secolului, ci și de abstractitatea formelor stilistice în sine, care apar la fel de ușor și natural în orice latitudine și în orice mediu - printre zăpezi și printre verdeață tropicală: în Paris și Londra, în Buenos Aires și Boston , în Arhangelsk și la granița cu China în Troitskosavsk, în cartierul aristocratic și în sălbăticia rurală - peste tot o clădire cubică cu portic s-a dovedit a fi potrivită și frumoasă - până la mijlocul secolului al XIX-lea, când a devenit un simbol al monotoniei oficiale Dar în spatele acestei unități aparente se află o mare varietate de condiții sociale și mișcări artistice Rococoul francez în filigran, libertățile plastice ale barocului italian și austriac și barocul rusesc de la Rastrelli, combinând severitatea planurilor rectilinii, plasticitatea volumului și decorul capricios al rococo-ului, toate aparțin unor straturi diferite de dezvoltare stilistică și diferite etapele dezvoltării sociale Nu mai puțin diferite sunt subtilitatea aristocratică a clasicismului englez și eroismul civic și geometria strictă a „stilului federal” al tinerei Statelor Unite, stilul de afaceri, sec al clădirilor din Berlin și poezia moale a Moscovei În artele vizuale, cetățenii sunt la fel de clar indicați ARTA SECOLULUI AL XVIII-lea K Voinyakovsky Portretul lui Yu Kos-sakovski Cracovia, Muzeul Naţional caracteristici specifice școlilor principale, deși în afara acestora portretul și pictura decorativă și sculptura par să aparțină aceleiași familii, iar genurile cotidiene și istorice sunt rare Mai importante aici sunt diferențele nu de școli, ci de aspecte sociale, care, însă, nu au căpătat caracter de direcții și se ciocnesc adesea în opera aceluiași artist Secolul al XVIII-lea cunoaște cele mai elocvente exemple de portrete formale și cele mai bune portrete democratice, de neîntrecut în simplitate și putere, ale lui Hogarth, Chardin, Argunov și americanul Copley Diferența dintre genul aristocratic galant, genul burghez al lui Chardin, Ivan Firsov și suedezul Per Hilleström și genurile puternic critice ale lui Hogarth, tipăriturile populare ale francezilor revoluție, gravuri de Goya În cele din urmă, secolul al XVIII-lea, glorificat ca vremea celui mai înalt și unilateral rafinament al artei, a fost și vremea înfloririi artei populare Motivul este introducerea mai largă a satului în viața urbană și schimbul dintre arta profesionistă și folclor, care la această etapă nu a suprimat încă inițiativa poporului, ci doar a îmbogățit-o Apar o varietate de meșteșuguri, folosind tehnici individuale de baroc, rococo, clasicism și tehnologie profesională, dar introducând în produsele lor fantezia populară, independența și claritatea viziunii, umorul original În acest moment, natura și câteva meșteșuguri anterioare au fost determinate, cum ar fi producția de ceramică Gzhel, sculptura în oase Kholmogory ARTA SECOLULUI AL XVIII-lea sau o afacere cu jucării în Germania, în Munții Metalici Chiar și în așa-numita artă tradițională a indienilor, popoarelor din Africa și Oceania, în ciuda invaziei deja dezastruoase a colonialiștilor, există o renaștere asociată cu dezvoltarea uneltelor europene, coloranților, margelelor, motivelor ornamentale și picturale În multe țări din America Latină, în special în Mexic, Peru, Bolivia, Ecuador, Columbia, se formează o artă „mestizo” mixtă, folosind subiecte creștine, simboluri indiene locale, motive decorative și detalii caracteristice vieții locale, florei și faunei tropicale Pe fațada bisericii filipineze Mi-tao, un meșter local a sculptat figurile lui Adam și Eva: îmbrăcați în malaeză, stau sub un bananier Pe de altă parte, figurile Maicii Domnului plângătoare sau ale lui Hristos răstignit se dovedesc a fi surprinzător de asemănătoare la indienii din Paraguay și la țăranii sicilieni sau tiroleni, la moldoveni sau lituanieni „Hristos în suferință”, care plânge, lipindu-și mâna de obraz, lovește și atinge cu dramatism sincer A fost sculptat de un indian mexican, dar este foarte asemănător cu „Mântuitorul de la miezul nopții” sculptat de un țăran din Perm în Urali Tragediile comune ale popoarelor au găsit o expresie asemănătoare În multe țări europene în secolul al XVIII-lea, a existat un declin al activității creative: dacă arta populară era în creștere, atunci gusturile dominau în arta profesională, împrumutat L Stuoka-Gucevicius Catedrala (acum Galeria de Artă) din Vilnius - nou din Franța, Anglia sau Italia Belgia și Olanda, care au cunoscut cea mai mare prosperitate cu un secol mai devreme, se regăsesc aproape complet pe orbita artei franceze, deși un anumit rol l-au jucat aici tradițiile secate ale „marele secol”, care s-au transformat în epigonism plictisitor Pe acest fond, Cornelis Trost, autorul unor scene de gen caustice și elegante, se remarcă în Olanda, iar în Belgia - pictorul liegean Léonard Defrance, un pictor de gen foarte vioi, observator, care a pictat scene satirice și interioare de fabrici Clasicismul belgian a prezentat la începutul secolului al XIX-lea arhitectul Laurent-Benois Deveza și sculptorul Gilles-Lambert Godcharl Clasicismul țărilor scandinave a fost glorificat nu atât de arhitecți, printre care se remarcă suedezul Fredrik Adelcrantz, cât de sculptorii suedezului Tobias ARTA SECOLULUI AL XVIII-lea Sergel și faimosul danez Bertel Thorvaldsen, care a lucrat în principal în secolul următor Pictori istorici (Dane Nikolai Abilgor, suedezul Carl Gustav Pilo) și portretiști (Danes Virgilius Eriksen și Jene Juhl, suedezii Gustav Lundberg și miniaturistul Peter Adolf Hall), pictorii de gen suedezi Nicholas Lafrensen cu scene „galante” și Per Hille-ström cu „ picturile „acasă” sunt inferioare ca importanță față de remarcabilul portretist suedez Alexander Roslin: cunoscut ca un virtuoz strălucit în Franța și Rusia, a fost și un artist realist și un psiholog subtil în patria sa Elveția este cel mai faimoasă pentru execuția în miniatură, meticuloasă, pastelurile grațioase ale lui Jean-Étienne Lyotard, autorul popularei „Fata de ciocolată” În a doua jumătate a secolului au existat ansambluri arhitecturale obișnuite sunt date într-un număr de capitale: la Bruxelles (Piața Regală, arhitectul Barnabe Guimard), Dublin („Patru Curți”, arhitectul James Gandon), Lisabona („Orașul de Jos” cu Piața Praça do Comércio) În Portugalia, totuși, barocul original anterior (arhitecții João Antunis și Niccolo Nasoni) are mai mult atractiv: clădirile compacte, cu ferestre mari și decor modest, sunt simple și foarte plastice Eleganța strictă conferă fațadelor un contrast de pereți văruiți în alb și cornișe de piatră roșu-brun, pilaștri, arhitrave, balustrade Bisericile, puternic alungite în lungime, au o singură navă ovală sau poligonală și un cor îngust În decor, interior și chiar extern, panourile parcelare și ornamentale din majolica nu sunt neobișnuite ARTA SECOLULUI AL XVIII-lea I Schumacher, I F Michurin, D V Ukhtomsky Turnul-clopotniță al Lavrei Trinity-Sergius din Zagorsk - gresie („azulejo”) Acest stil a produs unele dintre cele mai bune rezultate în colonia portugheză din Brazilia, unde au fost construite multe biserici magnifice în zonele miniere de aur și diamante Aici, scări mărețe, decor sculptat sau stucat sunt mai des întâlnite, iar interioarele templelor sunt pline de sculpturi exuberante aurite și pictate Cel mai talentat arhitect al barocului brazilian, António Francisco Lisboa, poreclit Aleijadinho („mic schilod”; a fost desfigurat de lepră și lucrat legând unelte de mănuși), a fost și un sculptor remarcabil: figurile sale din piatră și din lemn grupurile bisericii Bon Jesus di Mato Zinhos din Congonhas sunt interesante atât pentru legătura lor organică cu arhitectura, cât și pentru puterea lor interioară enormă, spiritualitatea imaginii lui Hristos suferind și caracterul satiric al imaginilor chinuitorilor săi, asemănați oficialilor portughezi Barocul s-a dezvoltat diferit în Spania, unde s-a dezvoltat deja în secolul al XVII-lea; dar la începutul secolului al XVIII-lea a avut loc un fel de explozie care a răspândit arhitectura bisericească barocă în toată Spania, iar fastul neîngrădit, aglomerația și fragmentarea decorului au crescut rapid Nenumărate volane, bucle, candelabre, ARTA SECOLULUI AL XVIII-lea coloanele răsucite („salomonica”), formele mici de bijuterii în relief au transformat fațadele, interioarele și mai ales imaginile din spatele altarului („retablo”) în compoziții ornamentale, al căror model complicat a rezonat cu masele și a fost adoptat ca stil național După arhitecții fraților Churriguera, acest stil a fost numit „churrigueresco” Transferat în Mexic, a câștigat o mare popularitate acolo, iar regulile tectonicei au fost încălcate din ce în ce mai mult, iar efectul decorativ și-a atins limita Caracteristice sunt dungi verticale de mic decor solid („estipit”), care au înlocuit pilaștrii; golurile dintre ele au fost umplute cu același decor, dar mai plat, iar întreaga fațadă a devenit un singur plan sculptat, care amintește de compozițiile decorative ale clădirilor din America precolumbiană Școlile locale din Mexic contribuie cu propriile lor caracteristici la acest stil, numit adesea „ultra-baroc”: școala Puebla - o abundență de plăci colorate, școala Queretaro - contururile fantastice ale arcadelor cu mai multe lame; în școlile din Oaxaca și Yucatan, clădirile devin mai simple și mai masive, decorul mai rar, iar în clădirile nordice din teritoriile care mai târziu au trecut în Statele Unite, laconismul și puterea goală a formelor ajung la limită, doar model pe portaluri și retablo amintește de baroc Guatemala și Columbia, Paraguay și Argentina, Ecuador și Bolivia își creează versiunile originale ale arhitecturii barocului și sculpturii decorative, adesea îmbogățite nye elemente indiene native Școlile peruviane sunt deosebit de bogate - plasticitatea moale a decorului distinge clădirile din Lima, în Cusco există o măreție mai severă, iar în zona Lacului Titicaca, decor sculptat în piatră, țesut în principal din motive indiene bizare , atinge bogăție și originalitate uimitoare Reacția clasicistă la „churrigueresco” din Spania nu a produs mari realizări, nici măcar în clădirile maestrului cult și prolific Ventura Rodriguez Mai original este clasicistul mexican Manuel Tolsi, dar în general, odată cu clasicismul, arhitectura latino-americană își pierde farmecul Dar în America de Nord, clasicismul a devenit un stil național, plin de energie și mândră conștiință de sine În locul primelor imitații ale arhitecturii engleze și franceze, vile palladiene din statele sudice și încercări originale de a-și găsi propriile forme arhitecturale adecvate climei și modului local (ceea ce este caracteristic mai ales statelor New England), un stil strict clasic a apărut în anii - , bazat pe apelul direct la modelele grecești și la geometria îndrăzneață a formelor Acest stil, numit „federal” după victoria revoluției, a fost dezvoltat de arhitecții Charles Bulfinch și Benjamin Latrobe, împreună cu filozoful și publicist-educator, al treilea președinte al SUA, Thomas Jefferson; el însuși a fost un arhitect amator, autorul Capitoliului din Richmond art al XVIII-lea de (sub forma unui templu antic) și ansamblul, magnific prin coerența sa și prin puritatea formelor clasice ale complexului universității din Charlottesville Jefferson a fost, de asemenea, inspirația pentru Pierre-Charles Lanfant, care în anii a planificat noua capitală, Washington, conectând rețeaua dreptunghiulară caracteristică a Americii de străzi cu străzi diagonale largi și spații libere Nu mai puțin semnificative sunt realizările portretului american, care combină simplitatea strictă, tendința de acuratețe documentară cu simțul interior al semnificației unei persoane Dacă aceste portrete din Ralph Earl poartă încă pecetea rigidității de modă veche, atunci în John Singleton Copley sunt pline de suflarea liberă a vieții, iar în Gilbert Stuart dobândesc o strălucire picturală și o îndemânare autentică Primele impulsuri ale picturii istorice pe o temă contemporană vin tot din SUA, legate de opera lui Copley și Benjamin West, care s-au mutat în Anglia În Statele Unite însăși, o serie de picturi cu mai multe figuri pe temele războiului de eliberare a fost creată de John Trumbull: cu o anumită convenționalitate tradițională a ipostazei și gesturilor, aceste picturi atrag cu inspirație sinceră și valoarea dovezilor de încredere ale războiului , la care pictorul a participat În țările mici din Europa Centrală și de Est, majoritatea sub stăpânirea Austriei sau Turciei, secolul al XVIII-lea a fost un timp neproductiv Bulgaria, România, Serbia, Grecia, Moldova la acea vreme sunt interesante în primul rând pentru arta populară, în care se manifestau tradițiile și conștiința de sine a popoarelor înrobite de Turcia Folclorul prezintă și lucrări colorate care continuă tradiția artei medievale (picturi murale din biserica din Caushany din Moldova) În țările care au aparținut Austriei - Cehia, Ungaria, Slovacia, Slovenia, Croația - au fost construite palate și biserici în stilul baroc și clasic, decorate cu sculptură și picturi, s-au pictat și s-au realizat portrete sculpturale Putem evidenția activitatea de arhitectură a lui Christoph și Kilian Ignaz Dientzenhofer în Cehia (care au construit bisericile în stil baroc Sf Mikulas din Mala Strana și Piața Orașului Vechi din Praga), Jakob Felner și Melchior Hefele în Ungaria și Slovacia, Gregor Maczek în Slovenia, statui decorative ale lui Matthias Braun și picturi murale de Wenzel Reiner în Cehia, portrete picturale de Adam Magnoka și picturi murale de Istvan Dorfmeister în Ungaria, picturi murale de Elovshek și portrete de Fortunat Bergant în Slovenia Viața artistică a Poloniei a fost mai intensă, mai ales spre sfârșitul secolului, când la Varșovia se construia palatul și complexul de parc Lazienki, când au lucrat talentați arhitecți clasiciști Szymon Bogumil Zug și Christian Piotr Aigner; picturile patriotice au fost pictate de Francysk Smuglevich, portretele romantice ale patrioților de Kazimierz Woinyakovsky, Jan Piotr Norblin erau o grafică realistă genială, iar la sfârșitul secolului a fost ARTA SECOLULUI AL XVIII-lea F Goya Portretul reginei Marie Louise Madrid, Prado anchetatorii Michal Plonsky și Alexander Orlovsky, care au pictat atât scene de gen, cât și episoade ale revoltei Kosciuszko O serie de clădiri interesante au fost construite în țările baltice - biserici baroc din Vilnius și Liepaja, palatele lui Biron construite de Rastrelli în Jelgava și Rundala, clădiri clasiciste de Christoph Haberland în Letonia și Laurynas Stuoka-Gucevičius în Lituania Istoria plină de evenimente a Ucrainei din secolul al XVIII-lea a dat naștere unei varietăți excepționale de forme artistice Aici și baroc original ucrainean (inclusiv clădirile lui Stepan Kovnir și Ivan Grigorovici-Barsky) și baroc rusesc (Biserica Sf Andrei Rastrelli din Kiev) și baroc de tip vest-european (Catedrala Sf Gheorghe de către arhitectul Bernard Meretin din Lviv) și tot felul de arhitectură din lemn ucraineană - cu mai multe niveluri, cu mai multe bușteni, biserici cu mai multe vârfuri și construcție clasică obișnuită în orașele din sud - Odesa, Nikolaev, Ekaterinoslav, Sevastopol Aceeași diversitate în tipurile de portrete - de la parsuna la pictura realistă - și în pictura decorativă și sculptură Arta secolului al XVIII-lea se încheie cu o epopee grandioasă - opera marelui spaniol Francisco Goya art al XVIII-lea Se contopește cu tradiția picturală spaniolă, cu viața națională, cu particularitățile caracterului spaniol, este inalienabilă din epoca sa și este greu să numesc un alt artist care ar vedea atât de multe în mediul său imediat și ar găsi o asemenea semnificație în tot ce are legătură cu țara și timpul În același timp, totul în opera lui Goya este îndreptat către umanitate și istorie, totul trăiește într-o atmosferă de tragedie universală și bucurie universală Oricât s-ar îngroșa întunericul cruzimii, violenței, ignoranței, oricât de insuportabile devin fantomele fantastice ale lumii vechi malefice, alături de ele este mereu credința în fericire, sănătatea mintală a oamenilor, culorile strălucitoare ale unei frumoase existențe pământești Opera lui Goya în sine este o revoluție, dragostea sa mândră de libertate, neînfricare, un impuls al voințelor umane unite Dar este și intenționat respectarea tuturor deformărilor cotidiene, religioase, moșiale, slăbiciunilor, prejudecăților și viciilor, cunoașterea perfectă a vieții și capacitatea de a se ridica deasupra ei, un zbor al imaginației care nu cunoaște egal în artă Goya a devenit un mare artist deja în secolul al XVIII-lea, când a creat scene populare sclipitoare de bucurie de viață, portrete temperamentale mândre și altele, tulburătoare, impregnate de anxietate pentru o persoană La începutul secolului al XIX-lea, au fost create și publicate gravurile Caprichos Aici Goya a dezvăluit lumii fără teamă acele abisuri care sunau ca subtextul culturii secolului al XVIII-lea, despre care vorbeau în șoaptă, în care nu îndrăzneau să privească Dar acest ciclu a fost și un rămas bun de la secolul al XVIII-lea; Opera lui Goya, precum și pictura lui David, deschide istoria artei secolelor XIX și XX FRANŢA Arta franceză a secolului al XVIII-lea a avut o soartă fericită: nu a cunoscut mulți ani de nerecunoaștere și negare; descendenții (cu excepția uneia sau a două generații cele mai apropiate de el) au acceptat cu ușurință și au apreciat foarte mult stilurile sale de conducere, maeștrii de conducere De la mijlocul secolului al XIX-lea și până în prezent, a atras atenția constantă a cercetătorilor, istoricilor și iubitorilor de artă Desigur, o asemenea popularitate universală a avut și consecințe negative, dând epocii o luciu inevitabil de simplificare a manualelor, legând cu ea multe opinii și scheme preconcepute ale unui plan istoric, estetic, chiar sociologic Una dintre cele mai înrădăcinate prejudecăți este răspândirea de-a lungul secolului al XVIII-lea a unor idei care sunt valabile doar pentru perioada dominației rococo Acest stil strălucit, dar de scurtă durată, nu numai că întunecă toate celelalte curente într-o astfel de interpretare, lăsându-le cu rolul secundar de preludiu sau epilog, dar este el însuși interpretat foarte restrâns și cu o singură linie Toată arta secolului al XVIII-lea, sub o astfel de iluminare, capătă o nuanță de mascarada-lejeritate frivolă, în spatele căreia se ascunde complet spiritul de căutare neliniştită, analiză, experiment, inerent acesteia, setea de noutate și modernitate, eliberarea a gândirii, combinația complexă de scepticism și pozitivitate fermă, dor de idei și forme pe scară largă - toate acestea fără de care nici iluminismul și nici Marea Revoluție Franceză de la sfârșitul secolului nu ar fi de neconceput FRANŢA A Watteau Plecare spre insula Cythera Paris Louvre Deja în primii ani ai secolului al XVIII-lea, devine limpede cât de complexă și de nerecunoscătoare este pentru artă situația istorică din Franța Primii douăzeci de ani ai secolului nu au prefigurat acel spirit de optimism și energie, care este caracteristic capodoperelor iluminismului Pana chiar moartea lui Ludovic al XIV-lea în , arta este forțată și repetă încet formulele secolului trecut, care și-au pierdut de mult conținutul de odinioară Toate sferele vieții spirituale ale țării sunt într-o stupoare crepusculară Această criză a luat forme atât de persistente încât Franța chiar moartea bătrânului „Rege Soare” nu-i pune imediat capăt Adevărat, debutul erei Regency - domnia lui Filip de Orleans, care a fost la putere până la vârsta nepotului său Ludovic al XV-lea - arată în exterior ca o schimbare bruscă de peisaj Fost la atmosfera de rigiditate deprimantă, ipocrizie, pedanterie este înlocuită de desfășurare deschisă, orgii, dispreț față de orice decor – cuvântul „Regență” devine multă vreme sinonimul unei epoci extrem de depravate și cinice Dar oricât de bruscă este această schimbare, rămâne doar Franta spre exterior: în spatele sărbătorilor continue, carnavalele, beția și entuziasmul febrei jocurilor de noroc, toate se ascund același gol, lipsă de voință, indiferență Contemporanii încep să le simtă din ce în ce mai îngrijorați, încercând să înțeleagă criza spirituală care paralizează țara și să găsească o cale de ieșire din ea Această epocă scurtă și controversată a mascaradelor frivole și a tulburărilor în creștere îl aduce pe scenă pe unul dintre cei mai buni artiști din întreaga istorie a artei franceze, Jean-Antoine Watteau ( - ) Scurta lui viață a fost dramatică: în tinerețe a trebuit să îndure toate greutățile unui artist novice care a venit la Paris pe jos, fără bani, fără muncă, fără patroni; dar chiar și după ce a câștigat faima, el continuă să sufere de nemulțumire constantă față de sine, de singurătate și, în cele din urmă, de boală El transferă această anxietate și anxietate eternă în opera sa, făcând-o atât de personală, atât de mărturisitoare privitorului, încât în tot secolul nu se poate găsi decât o singură paralelă în aceasta - Jean-Jacques Rousseau Dar Rousseau este nemăsurat mai puternic și mai întreg decât el, Watteau arată bifurcat lângă el, neliniștit, aparținând atât secolului vechi, plecat, cât și erei reînnoirii care se apropie Watteau este cunoscut în primul rând ca un maestru al „festiunilor galante” Sărbătoarea iubirii, Societatea în parc (ambele pânze sunt Dresda, Galeria de artă) și Troublesome P Delamere Hotel de Subise din Paris - propunere nouă” (Leningrad, Schitul) Sunt scene lirice, aproape fără intriga, dar pline de profunde nuanțe emoționale Domni și domnișoare îndrăgostiți dansează, cântă muzică sau se plimbă prin parcuri, pajiști, verandele palatului (Watto urăște izolarea interiorului și se încăpățânează să o evite) Aceste elegii picturale melancolice și luminate sunt construite nu pe un eveniment, nu pe o acțiune, ci doar pe nuanțe de dispoziție abia perceptibile, pe o atmosferă poetică generală Compoziția picturilor lui Watteau este lipsită de stabilitate: grupuri întregi sau figuri individuale fie diverg în direcții diferite, fie se repezi în adâncuri, apoi, rupând linia invizibilă care desparte imaginea și privitorul, se întorc direct către el cu gesturi sau privire Franța doamnelor Acest sentiment de mișcare instabilă, evazivă și neîncetată se transmite picturii în sine Culorile lui Watteau, sclipitoare și curgătoare, sclipesc una în alta, lumina nu cade într-un singur flux, ci se sparge în sute de lumini și reflexe tremurătoare Toate acestea creează o extravaganță capricioasă, rafinată și tristă, care inspiră involuntar gândul la anxietatea și incertitudinea artistului în fața realității În scenele de teatru - un alt gen preferat al lui Watteau - această neliniște este ascunsă de vivacitatea acțiunii, de grotescul ascuțit al personajelor, dar este prezentă și acolo, în eterna bifurcare a actorului real înfățișat cu toată acuratețea portretistică și rolul lui scenic, într-o deplasare constantă, voită granițele dintre teatrul-iluzoriu și lumea reală Cu toate acestea, multe dintre lucrările lui Watteau dovedesc că el a fost caracterizat de un interes profund pentru realitate: desenele sale, picturile de zi cu zi - excelentul Savoyard (Leningrad, Ermitaj), - peisajele și portretele mărturisesc cât de atent și de atent a studiat natura În aceste lucrări, el devine dintr-o dată simplu, blând și veridic, pierzând acea distanță ironică care strălucește mereu în „sărbătorile galante” și le dă o notă de miraj ireal, fantastic și evaziv Această instabilitate a atitudinii, neîncrederea în realitate, dependența de extravaganță, farsele, ficțiunea nu erau atât de personale FRANTA FRANTA J Beaufran şi Ch Natoire Salon Oval la Hotel de Subise BINE Paris A Watteau Savoyard Leningrad, Schitul trăsături ale lui Watteau, cât și mentalitatea epocii, pe care a surprins-o cu sensibilitate El rămâne un fenomen izolat în arta franceză a secolului al XVIII-lea, la fel cum însăși epoca în care a trăit ocupă o poziție izolată, de graniță, în acest secol În toată inconsecvența, lirismul trist, reîncarnările neliniştite, Watteau ne apare în faţa noastră ca un produs al acelei crize spirituale, acelei perioade vagi a prăbușirii vechilor idealuri și a căutării altora noi, care deschide secolul al XVIII-lea în Franța Moștenirea lui Watteau a fost prea personală, subiectivă și complexă; având o mare influență asupra contemporanilor și chiar asupra maeștrilor altor generații, le-a rămas străin în multe privințe Nu a avut această integritate, convingere și acces public caracteristicile care sunt necesare pentru cristalizarea programului estetic și cu atât mai mult pentru a atrage simpatia a numeroși artiști și telespectatori către acesta Epoca a găsit aceste calități într-un stil nou - rococo Fiind declarat pentru prima dată în anii , se dezvoltă rapid în deceniile următoare și atinge cea mai mare ascensiune la mijlocul secolului, când subjugă toată arta franceză Rococo și-a câștigat o reputație nu prea onorabilă și deloc meritată pentru a fi rafinat, flamboiant, dar cel mai efemer și ușor stil din istoria artei În exterior, o astfel de idee de biți este naturală Într-adevăr, rococo se formează sub cea mai puternică influență a aristocrației Combină capricios hedonismul, sațietatea, frivolitatea sinceră Franta ness, atracție pentru exotic, nesocotire pentru tot ceea ce este rezonabil, constructiv, natural, alogisme deliberate, paradoxalitate, dar și cel mai înalt rafinament, cultură artistică strălucită, ingeniozitate inepuizabilă S-ar părea că arta rococo, îngrădită de problemele epocii, se închide într-un cerc de estetism rafinat Și totuși, a vedea doar frivolitate și hedonism în rococo ar însemna să repeți faimoasa greșeală făcută la sfârșitul secolului de aristocrație și însăși Maria Antonieta, care a jucat cu entuziasm Nunta lui Figaro, fără să sesizeze în spatele cascadelor de glume pline de spirit, de farsă situații, intriga de neconceput răsucește esența formidabilă a monoloagurilor valetului contelui Pentru că Rococo nu este un capriciu al aristocrației: principala forță creatoare aici este căutarea unor noi căi printr-un punct de cotitură Nu este de mirare că, după lungi ani de stagnare - ultima treime a secolului al XVII-lea și începutul secolului al XVIII-lea - Franța nu este capabilă să ofere imediat culturii sale un program pozitiv Ea începe în negare În spatele voinței de sine și anarhismului rococo se află îndrăzneala și independența imaginației, care contravin nu atât rezonabile, cât și normelor obișnuite și inutile Chiar și atunci când rococo arată ca un joc fantastic de neoprit, în interior nu se rupe de bunul simț Decorul complex, capricios al interiorului hotelului parizian de Subise (arhitect A Watteau O propunere jenantă Leningrad, Schitul J Beaufran, - ) este în perfectă armonie cu proporțiile intime și umane ale premiselor - sunt mult mai raționale și practice decât într-un astfel de secol al XVII-lea filozofic În ceea ce privește formele exterioare ale clădirii ( - , arhitect P Delamere), adică cele pe care le vede și le judecă cea mai mare parte a publicului, ele păstrează un echilibru și o reținere imperturbabile Mobilierul, ustensilele, ustensilele nu sunt doar decorate cu extravaganță și inventivitate, ele însele se transformă în decorațiuni datorită formelor lor bizare (ceas de perete, New York, Metropolitan Museum of Art); dar oricât de deghizat în ele FRANTA un început util, maestrul nu-și permite niciodată să-l neglijeze: toate aceste lucruri sunt cât se poate de convenabile Diversitatea lor fermecătoare nu este în niciun caz rodul fanteziei libere Rococo, parcă pentru prima dată, amintește de o mie de necesități cotidiene de zi cu zi și se grăbește să avertizeze pe oricare dintre ele cu o descoperire plină de duh în arta aplicată, oferind unei persoane fie un mic frigider pentru un pahar de vin (fabrica Chantilly, Paris, Muzeu) de Arte Aplicate), sau o masă de șevalet la care pacientul poate citi și scrie fără să se ridice din pat În acest moment, arta modelării grațioase și a picturii strălucitoare și suculente a porțelanului „moale” a înflorit fabrici din Chantilly ( - ), Vincennes ( - ), faimoasa Sevres (din ); producatorii de mobilier creeaza tot mai multe tipuri noi de mobilier usor, liber si elegant, supunand mai mult ca niciodata cerintelor vietii de zi cu zi Motivele exotice au intrat în modă, în special chinezești („chinoiserie”) Noul stil se află în strânsoarea unei contradicții ascuțite: sensibilitatea la bunul simț și scopul practic se ciocnește de deghizarea lor Artistul, parcă, încearcă să se convingă pe sine și pe spectator că arta este elementul unui joc de fantezie fără scop, că singura intonație posibilă în ea este o ironie batjocoritoare care neagă tot ce este grav, că lumea reală Franta limitat la o singură sensibilitate, fie în forme grosolane de material, fie în forme abstracte rafinate Cu toate acestea, toate aceste formule ar trebui considerate nu numai în sine, ci și ca o polemică îndrăzneață, ascuțită în mod deliberat, împotriva tradiției academice stilizate Și în această calitate, ei joacă un rol foarte util: eliberează arta de prejudecăți, obișnuind-o să se concentreze nu pe doctrine abstracte, ci pe cerințele și gustul unui contemporan Această stabilire a contactului live cu spectatorul a fost una dintre cele mai mari realizări ale rococo-ului, preluată imediat de epocă Nu întâmplător Montesquieu a transferat exotismul elegant al mascaradei orientale, împrumutat din acest stil, în Litere persane: nu a întunecat deloc reflecțiile profunde ale autorului asupra soartei Franței sau a drepturilor omului și a făcut doar accesibile aceste reflecții , captivant Dacă, după Montesquieu, Voltaire, Helvetius și chiar Diderot nu ar fi vorbit despre cele mai serioase probleme de filosofie, morală, estetică cu aceeași strălucită lejeritate și neconstrâns, aceste probleme nu ar fi devenit niciodată proprietatea unui public atât de larg Scepticismul îndrăzneț al lui Rococo a fost refractat în mintea celor mai buni contemporani ai săi ca o independență de gândire; capacitatea de a transforma totul într-o sursă de plăcere a devenit în mâinile acelorași contemporani un magnet care a conferit o forță atractivă ideilor care nu au ocupat anterior publicul larg, dar acum o cuprinse brusc cu putere Indiferent câte paradoxuri se află în Rococo însuși, soarta sa istorică s-a dovedit a fi cel mai mare paradox: acest stil frivol, extraordinar de aristocratic, a deschis calea pentru un Iluminism democratic puternic Prin respingerea patosului și eroismului, care în cultura franceză degenerase de mult în formule false, rococo a dat impuls dezvoltării unei arte noi, mai intime și mai intime, și deci mai personale și mai sincere Arta se apropia de viața de zi cu zi, măsura ei nu mai era exclusivitatea eroică, ci norma umană obișnuită Prin urmare, rococo, deși a însemnat un declin incontestabil al stilului, deși a restrâns în unele privințe gama de idei și stări de care dispune arta, a condus în același timp în mod clar la noi cuceriri estetice Acest lucru poate fi văzut mai ales ușor în arta aplicată Prin însăși natura sa, rococo a trebuit să găsească în această lume a formelor miniaturale, atât de strâns legate de viața de zi cu zi, elementul de care avea nevoie Tot ceea ce înconjoară o persoană - mobilier, vase, țesături decorative, bronz, porțelan - pare a fi infectat cu o dispoziție lipsită de griji și jucăușă, care este creată de culori deschise și strălucitoare, ușurință și fragmentare a tuturor formelor, modele ajurate de ornament, acoperire totul și pătrunzând peste tot Ornamentul rococo se bazează în întregime pe jocul de Franța Dispozitivul pentru stridii Sevr Florența, Muzeul Argintării Colecție de porțelan linii curbe false: acestea sunt contururi ondulate de scoici (nu este fără motiv că explicația cea mai general acceptată a cuvântului „rococo” leagă originea cu „rocaille”, o coajă, un motiv preferat al acestui stil) și buchetele de flori sau ghirlande, și o cornuță a abundenței și figurine de cupidon, și panglici care flutură și doar arabescuri nesfârșite În gravura lui F Boucher din Distrugătorul cuiburilor de vrăbii de Watteau, aceste nenumărate accesorii, completate de fundaluri peisagistice și detalii arhitecturale, reduc grupul de parcelă ciobănească și ciobanească la rolul aceluiași element decorativ Aceasta este o nouă poziție a ornamentului, care nu mai suportă subordonatul tradițional scop, produce o revoluție în arta aplicată Acum ornamentul excelează, triumfă și el însuși determină forma sau chiar sunetul figurativ al obiectului Adevărat, alte tendințe rococo intră imediat în conflict cu el, în primul rând, atenția față de material, capacitatea de a-și învinge frumusețea naturală și de a o arăta din partea cea mai avantajoasă Niciodată până acum un maestru de mobilier nu a admirat modelul stratificat al mahonului sau strălucirea aurie a lămâii și niciodată până acum figurinele din biscuiți - porțelan nesmărțuit - nu au atras atenția privitorului cu un tact atât de încrezător asupra moale plictisitoare a albului lor ( „Băiat cu snop (vara)”, Ven- FRANTA Fabrica Sennsky, - , Leningrad, Ermitaj) Aici, în arta aplicată, rococo-ul este întruchipat deosebit de întreg și luminos - acesta este zona în care își face cele mai valoroase descoperiri Nu este la fel de nou în formele mai mari de artă - arhitectură, pictură, sculptură De exemplu, în compoziția arhitecturală a fațadelor, rococoul francez nu afectează și nu încearcă să-și regândească fundamentele constructive: aici se mulțumește cu vechea tradiție, oferindu-i doar o mai mare practicitate și intimitate Frumosul complex de trei piețe din Nancy ( - ), început de J Beaufran și finalizat de elevul său E Ere de Corny ( - ), cu simetria, izolarea, echilibrul geometric, gravitează clar spre urbanism al secolului al XVII-lea, totuși, abundența sculpturii decorative, lejeritatea prin arcade și balustrade, eleganța pitorească a fântânilor, zăbrelele forjate aurite vorbesc despre estetica rococo Adevărata apoteoză a rococo-ului este decorarea interioară a localului Chiar și sălile principale amintesc de un budoir: culori luminoase, delicate, multe oglinzi, un ornament ajurat care acoperă uși, șeminee, ferestre, alergând până la tavan și țesut în bucle de dantelă în ramele panourilor decorative și desudeportes - totul creează iluzia unei lumi fără griji Dar aceasta este o iluzie foarte fragilă Cei mai talentați în grafica lor J Beaufran, E Ere de Corny Palatul guvernatorului și Place Carrière din Nancy - Arhitecții rococo F Cuvilie ( - ) și J -O Meissonier ( / - ) creează fantasmagorii bizare și înspăimântătoare În gravurile Ornament ( ) de Meissonnier și Fantasie de Cuvillier apar palate fermecate, unde ziduri șerpuitoare și portaluri ondulate par să se îndoaie sub presiunea vântului, colonadele se leagănă, prin arcade se umflă - o arhitectură sofisticată și copilărească a unei case de cărți, gata să se prăbușească în fiecare clipă, o lume construită pe un vulcan, oscilantă, fără greutate și grotesc Frivolitatea demonstrativă a rococo se transformă adesea, ca aici, în incertitudine interioară și anxietate Chiar și în Franța celebrul motto al epocii – „după noi, chiar și un potop” – în spatele bravadei încrezătoare în sine, se simte clar premoniția a ceva amenințător – un „potop” nedefinit, dar teribil Adevărat, astfel de presimțiri tulburătoare sunt aproape întotdeauna involuntare: programul conștient al rococo-ului este elementul vesel al unei sărbători care nu are sfârșit Probabil că nicăieri, cu excepția artei aplicate, nu s-a revărsat cu atâta strălucire ca în pictură Aici, desigur, primul loc ar trebui acordat lui Francois Boucher ( - ) Acesta este un maestru foarte talentat, înzestrat cu un simț al culorii și o acuratețe virtuoasă a desenului și o compoziție rară ingeniozitatea pozițională Peisajele sale timpurii sunt fermecătoare prin subtilitatea picturii și starea elegiacă moale Dar Boucher nu s-a distins niciodată prin independență artistică și originalitate: și-a subordonat cu ușurință calitățile sale de primă clasă de artist clientului sau modei Începând cu alegerea subiectului, a urmat un stereotip deja elaborat de gustul modern „Scena ciobanului” sau „Scăldarea Dianei” (ambele tablouri sunt Paris, Luvru), nesfârșite apoteoze și triumfuri - Venus, Apollo, Galatea, alegorii jucate de copii sau cupidoni goi - el a variat la nesfârșit astfel de motive în acel elegant salon Franta un spirit care a stârnit indignarea lui Diderot și încântarea publicului aristocrat Pictura lui Boucher nu mai este supusă legilor picturii de șevalet Devine, în primul rând, un panou decorativ, un decor interior Prin urmare, autorului îi pasă nu atât de integritatea artistică a pânzei, cât de strălucirea exterioară și de culoarea ei Pe pereții muzeelor de astăzi, picturile sale - de exemplu, numeroase versiuni ale Triumful lui Venus și Toaleta lui Venus (Leningrad, Ermitaj; Stockholm, Muzeul Național și alte colecții) - pierd la nesfârșit: variația lor de culoare, haotică și compoziția aglomerată, monotonia tipurilor și a accesoriilor atrag atenția; dar dacă îți imaginezi cât de organic dar astfel de lucruri au fost incluse viu și în interiorul epocii rococo, în saloanele hotelurilor pariziene de Subise, de la Beraudière, devenind imediat în ele un accent frumos, sonor, putem înțelege cu ușurință succesul enorm al lui Boucher cu contemporanii A reușit să aducă în pictură tot ce cerea gustul publicului său: grație, senzualitate, lejeritate lipsită de griji, adesea umor și mereu un sentiment de sărbătoare constantă Nici unul dintre maeștrii de seamă ai acestui timp, pictura nu este supusă exclusiv influenței rococo Cel mai adesea, această influență se manifestă într-un compromis care se împletește cu vechile tradiții: întregul gen de portret, de exemplu, este construit tocmai pe un astfel de compromis El rămâne încă fidel splendorii solemne, pe scară largă, Franța J -O Meissonier Ornament Paris, Biblioteca Naţională decor mitologic Portrete ale lui J -M Nattier ( - ) îi înfățișează pe nobili parizieni ca zeițe antice, nimfe, muze sau vestale („Portretul ducesei de Cholln ca Hebe”, , Paris, Luvru) Dar fosta rigiditate este înlocuită în ele de grație relaxată, culoarea devine lumină și lumină idilice, modelul se înmoaie - toate acestea sunt un tribut adus noilor gusturi Cu toate acestea, doar Maurice-Quentin Latour ( - ) finalizează în sfârșit adevărata reînnoire a genului portretului Acesta este atât un mare artist, cât și o personalitate strălucitoare, toate calitățile sale marcând o schimbare uriașă în poziția artistului, în vederile sale despre artă Latour este plin de conștientizare mândră a talentului său, a importanței sale, a valorii sale creativitate: nu numai că nu se simte ca un slujitor al aristocraților care îi dau ordine, dar se comportă cu ei independent și cu îndrăzneală, chiar dacă sunt membri ai familiei regale Nu este o coincidență că o astfel de persoană, cu disprețul său pentru orice convenții și tradiții, s-a dovedit a fi unul dintre cei mai îndrăzneți inovatori în arta franceză a secolului al XVIII-lea Un portret alegoric sau mitologic devine un anacronism după lucrările lui Latour Singurul lucru important pentru el este un adevărat simț al vieții și acuratețea caracterizării Nu ar trebui să cauți psihologism profund în portretele sale - Latour era fiul vârstei sale, care se mulțumea doar cu conturul general al tipului și nu căuta trăsături individuale puternice atât în aspectul exterior, cât și în cel spiritual al unei persoane Personajele sale nu rămân aproape niciodată singure cu ele însele, nu-și trădează stările și gândurile secrete, ascunzându-le sub o prietenie seculară - se adresează cu amabilitate privitorului, dar rămân mereu îndepărtate de el: nu vor să-i mărturisească nimic Dar cu toate acestea, sunt infinit mai subțiri, mai intelectuali, mai multifațetate decât acele chipuri care se uită din portretele lui Boucher, Nattier, Tokke Marchiza Pompadour, în a cărei postură întreagă există dorința și obiceiul de a comanda ( , Paris, Luvru), abatele Hubert, care s-a îndreptat cu entuziasm în studiul foliilor uriașe ( , Geneva, Muzeul de Artă și Istorie), un inteligent și artistul perspicace Joseph Vernet (Dijon, FRANTA Museum of Fine Arts), actrița contagios de veselă Dangeville (Saint-Quentin, Musée Lecuyet) - toate acestea sunt personaje, diverse și pline de viață Ele sunt conturate în mod deosebit expresiv în „pregătiri” - schițe superficiale ale capetelor pe care Latour le schițează înainte de a trece la portretul principal Acesta din urmă își pierde uneori imediatitatea și prospețimea originară, întrucât artistul a muncit din greu și cu atenție, cu modificări continue Alegerea tehnicii pastelate este poate singurul lucru în care Latour s-a supus gustului rococo Mat ei catifelat F Boucher Peisaj cu o moară de apă Castelul Barnard, Anglia FRANŢA F Boucher Apus de soare Londra, Colecția Wallace Franta J -M Nattier Portretul ducesei de Chaulnes ca Hebe Paris, Luvru FRANTA M -K Latour Portretul starețului Hubert Geneva, Muzeul de Artă şi Istorie o textură fină, gradații subtile de tranziții de culoare moi, ca și cum voalate au creat un efect artistic în întregime în spiritul acestui stil Cu toate acestea, Latour, neispitit de frumusețea superficială, deși rafinată, a unei astfel de culori, a reușit să elibereze portretul pastelat de salonismul înainte de nedespărțit Glory Latour i-a umbrit chiar și pe aceia dintre contemporanii și rivalii săi care erau excelenți pictori de portrete - de exemplu, J -B Perronneau ( - ) A fost un artist, nu la fel de profund ca Latour, dar mult mai liric În special Franta Sunt bune portretele sale de femei și copii - Madame de Sorkenville ( , Paris, Luvru), un băiat necunoscut (Leningrad, Ermitaj) În pastelurile sale, există mult mai multă libertate și ușurință a culorii, o vibrație vie a tonurilor Fără a părăsi o astfel de panoramă portretistică a timpului său, pe care contemporanul său mai în vârstă a creat-o cu amploare și încredere, el a deschis noi căi pentru portretul francez al secolului al XVIII-lea, înzestrându-l cu un psihologism intuitiv, rafinat, dându-i un sentiment subtil de contactul dintre artist și, prin urmare, privitorul, cu modelul, complexitatea dialogului lor intern După cum puteți vedea, portretul de la mijlocul secolului a arătat o mare independență în raport cu rococo: îi datorează foarte puțin Influența lui era cel mai probabil să se reflecte în reînnoirea atmosferei generale a picturii, imaginilor, mai degrabă decât în prezența directă a unor noi trăsături stilistice Același lucru se poate spune despre peisaj și natura moartă, deși aceasta din urmă a fost deosebit de dificilă Dacă natura moartă decorativă, care exista doar ca parte a unui ansamblu interior, s-a supus inevitabil și necondiționat celei mai puternice influențe a rococoului - fără aceasta nu ar fi putut intra într-un astfel de ansamblu, atunci natura moartă de șevalet, independentă, se dovedește a fi unul dintre cele mai interesante și originale genuri de pictură Aici ne confruntăm cu un fapt des repetat în istoria artei În epoci critice marcate de coexistenţa foarte tendințe diferite, cele mai proaspete tendințe estetice își fac drum la suprafață deloc în genurile „superioare”, care își plătesc poziția privilegiată fie cu conservatorism involuntar (cum ar fi pictura de istorie), fie cu compromis (ca un portret) Pe de altă parte, genurile periferice, aflate undeva la periferia „picturii mari”, se dovedesc a fi mai libere, mai flexibile și mai receptive la inovație Așa a fost la începutul secolului cu „sărbătorile galante” de la Watteau, așa s-a întâmplat cu naturile moarte ale lui Chardin Jean-Baptiste-Siméon Chardin ( - ), unul dintre cei mai străluciți, artiști de frunte ai secolului al XVIII-lea, și-a început cariera tocmai ca maestru al naturii moarte Mulți ani i-a dat acestui gen, care ocupa ultimul loc în ierarhia genurilor din acea vreme, tot talentul său rar Nu a fost un accident Posedând o intuiție ascuțită, Chardin nu a putut să nu simtă acele procese profunde care au recreat din nou gândirea contemporanilor săi Această gândire a devenit curioasă, analizând cu insistență Printre cele mai remarcabile inovații ale sale a fost distrugerea graniței dintre natura animată și cea neînsuflețită: transformările constante descoperite ale uneia în cealaltă, parcă, le-au egalat drepturile Dacă Diderot, cu paradoxurile sale strălucitoare, a susținut că o piatră simte, că o persoană este același instrument muzical, doar dotat cu memorie și capacitatea de a simți, atunci Chardin a spus că Franta J -B Perronno Portretul unui băiat cu o carte Leningrad, Schitul la fel si cu magnificele lui naturi moarte Legumele, fețele de masă, oalele lui sunt lucruri animate care își trăiesc propria viață, simple, lente, dar întotdeauna semnificative și poetice („Masa de bucătărie”, Paris, Luvru; „Buchet de tuberoze, garoafe și mazăre dulce”, Edinburgh, National Gallery of) Scoția; „Natura moartă”, aproximativ - , Paris, Luvru) În această deschidere către ochiul privitorului sufletul invizibil și viața lucrurilor se află sensul naturilor moarte ale lui Chardin Cu abilități virtuoase, Chardin transmite textura obiectelor, volumele lor și iluminarea Nu mai prejos în rafinamentul culorii lui Watteau însuși, Chardin scrie cu accent material: îi place însăși materialitatea vopselei, îi place să o pună pe pânză în straturi dense, în care se disting clar liniile individuale, liniile care se intersectează, liniuțele păstoase Această tehnică, care arată ca un mozaic haotic la o anumită distanță de imagine, creează o tonalitate minunat de bogată, saturată de modulații îndrăznețe de culoare și aerisire proaspătă O astfel de pictură a deschis oportunități speciale pentru picturile de complot Când Chardin a început să le scrie, contemporanii l-au recunoscut în unanimitate drept „inventatorul unui gen rar și deosebit” Acest gen includea scene din viața de zi cu zi a unei familii burgheze modeste („Rugăciunea înainte de cină”, Leningrad, Ermita; „Toaleta de dimineață”, circa , Stockholm, Muzeul Național; „House of Cards”, circa , Winterthur, colecție de O Reinhart ) Caracteristica lor principală și cea mai inovatoare este autentică FRANTA J -B -S Chardin Auto portret Paris, Luvru Franța J -B -S Chardin Natură moartă BINE - Paris, Luvru ness Simplitatea, și cu atât mai mult comunitatea personajelor rivalilor săi, arăta ca o deghizare de mascarada: ciobanii lui Fragonard, țăranii din Greuze erau figuri de teatru condiționate Chardin, pe de altă parte, nu-și schimbă niciodată maniera reală cinstită și sobră, înfățișând viața măsurată și liniștită a burghezului discret, care nu cunoaște nicio dramă, nicio schimbare bruscă sau chiar emoție Dar este plin de un farmec ascuns aparte: acești oameni sunt ingenioși și cordiali, relațiile lor sunt invariabil calde și naturale, sunt, parcă, înconjurați de o atmosferă de confort, bunăvoință, sinceritate afectuoasă Franta Această atmosferă poetică a scenelor cotidiene este deosebit de remarcabilă Chardin își îmbogățește realismul, moștenit de la Lenin, cu tot ce a descoperit pentru pictură în secolul al XVIII-lea Nici lirismul pătrunzător al lui Watteau, nici decorativitatea rafinată a lui Boucher nu l-au trecut fără urmă Chardin aduce în scenele domestice descoperirile epocii sale: versuri intime, imediate, eleganță liberă, simplitate neconstrânsă Este semnificativ faptul că aceste calități, care înaintea lui erau proprietatea exclusivă a picturii create pentru aristocrație, el le aplică la reprezentarea vieții prozaice a celui de-al treilea stat Primul în arta franceză, el afirmă și arată cu încredere valoarea estetică a acestei vieți, cucerind noi zone pentru pictură și deschizându-i noi orizonturi Desigur, apariția în pictura franceză a unor inovatori precum Latour și Chardin nu poate fi explicată fără a face referire la cele mai importante schimbări care au loc în acest moment în viața spirituală Această perioadă și puternica mișcare de gândire asociată cu ea a fost numită Iluminismul Durată relativ scurtă - bazele sale sunt puse în anii , iar până în anii sarcinile sale istorice sunt finalizate - lasă cea mai adâncă amprentă asupra întregii culturi franceze Iluminismul a fost adus la viață de discordia tot mai mare dintre întreaga structură socială a Franței națiunile care continuă să perpetueze tradițiile monarhice, feudale, religioase în formele lor cele mai arhaice și acele procese istorice spontane care au atras irezistibil țara înainte pe noi căi Această discordie era atât de evidentă încât aproape toți contemporanii educați și cu mintea deschisă erau conștienți de ea Li s-a părut că motivele ei s-au înrădăcinat în primul rând în înapoierea spirituală a societății, în difuzarea insuficientă a cunoștințelor, în nehotărârea gândirii, acțiunea paralizantă Prin urmare, activitatea educațională se transformă în scopul principal al epocii: în cadrul acestei activități, educatorii înșiși înțeleg nu numai simpla plantare a cunoștințelor, promovarea științei, ci mai presus de toate educația în poporul francez de independență și curajul de gândire, eliberându-l de orice prejudecăți Spiritul revoluționar-critic străbate întregul Iluminism și îl umple cu optimism militant al luptei Vechiul regim, legile, cultura și obiceiurile sale, se află în fața unei rezistențe publice larg răspândite Nu a fost atât de monolitic și unanim pe cât ni s-ar părea astăzi Aristocratul Charles-Louis Montesquieu, bietul preot Jean Mellier, neînfricatul și strălucitul publicist Francois-Marie Arouet Voltaire, care a adus fundațiile statale ale monarhiilor europene la o curte fără milă și a corespondat amiabil cu monarhii înșiși Franta J -B -S Chardin Rugăciunea înainte de cină Leningrad, Schitul FRANTA G Kust îmblânzitor de cai - Paris Hami, marele organizator al enciclopediștilor Denis Diderot, vestigitorul revoluției și al teoriilor sale sociale Jean-Jacques Rousseau - toți aceștia erau oameni care reprezentau cele mai diverse secțiuni ale societății, exprimându-și cele mai contradictorii aspirații Dar oricât s-au contrazis unul pe altul în multe chestiuni, tot ce au creat s-a contopit într-o mișcare ideologică puternică, negând categoric vechiul regim, denunțând aspru absurdul, anacronismul tuturor instituțiilor sale și făcând apel la stabilirea unei lumi diferite Ideile iluminismului direcționează arta într-o nouă direcție: formează artiști care gândesc independent - am văzut deja din exemplul lui Latour și Chardin că pentru acești maeștri nu există un tip nou gusturile oficiale, norma estetică tradițională - ei înșiși le recreează cu încredere pe ambele Acea libertate și amploare a judecății morale, evaluarea oamenilor, lucrurilor, fenomenelor, care se simte aproape în oricare dintre lucrările lor, ar fi fost de neconceput înainte de Iluminism Independența lui Watteau la începutul secolului a fost un fenomen; iar această neobișnuit, izolare este inseparabilă de un sentiment de amărăciune, instabilitate, discordie mentală Afirmarea lui neliniștită de sine este fundamental diferită de acea totalitate și convingere, care, în ciuda marii neasemănări dintre Latour, Perronno, Chardin, sunt caracteristice tuturor și care ar putea avea ca rezultat forme atât de clare doar cu un sentiment constant de sprijin interior - acest FRANTA îşi găsesc sprijin în mintea contemporanilor, în opiniile criticilor, în structura spirituală a întregii epoci A fost nevoie de decenii întregi, pline de lucrări ale filozofilor, de pamflete de opoziție, de diseminarea ideilor despre egalitatea înnăscută a tuturor oamenilor, despre semnificația dată unei persoane nu prin origine, ci prin talent și muncă, pentru ca Latour să plece, trântind ușa, din salonul favoritului regal al marchizei Pompadour, dacă nu se supune condițiilor lui de a poza, iar Chardin putea să arunce de pe scări un lacheu al unui bogat patron al artelor, care a venit să-i spună artistului că proprietarul nu a vrut să-l accepte; astfel încât una, lucrând la un portret al Reginei Franței, a înfățișat-o nu ca pe o străveche cerească, ci doar ca pe o burgheză prozaică, mulțumită, iar cealaltă a lucrat din greu și cu pasiune la naturile moarte, care erau considerate un gen inferior, proprietatea artiștilor nereușiți Poate chiar mai mult decât pictura, sculptura s-a transformat sub influența unor idei noi Acest lucru este izbitor mai ales dacă comparăm ceea ce era această artă la începutul secolului și ceea ce a devenit ea în Iluminism Sculptura, prin însăși natura ei, este mult mai apropiată decât pictura, legată de arhitectură, cu ansambluri monumentale și decorative Ultimul, secolul al XVII-lea, a întărit în special această legătură cu construirea unor complexe precum Versailles Cu toate acestea, noul secol rupe tradiția care părea atât de puternică: curții regale nu-i mai pasă să susțină ridicându-și autoritatea prin mijloace precum patronarea artei pe scară largă, ansambluri grandioase Măreția și gloria de odinioară sunt înlocuite de dorința de a scăpa de eticheta formală obositoare, de a te înconjura de confort și confort calm, de o atmosferă de artă intimă Noua eră nu își creează propria tradiție monumentală în sculptură Prin urmare, fiecare maestru se confruntă cu o dilemă involuntară: fie să se supună gustului modernității și să se limiteze la o scară modestă, camerală, fie să-și păstreze, dacă este posibil, dreptul la forme monumentale și idei eroice - în cea mai mare parte, acest lucru a condus la faptul că sculptorul a rămas în concordanţă cu tradiţia secolului trecut Acestea sunt cele două direcții principale în care se dezvoltă sculptura la începutul secolului al XVIII-lea Ultimul dintre acestea este întruchipat deosebit de viu în lucrările lui Guillaume Cousout ( - ) Celebrele sale grupuri de îmblânzitori de cai ( - ), care decorează acum intrarea în Champs-Elysees din Paris, reînvie spiritul barocului francez în toată amploarea și puterea sa, bogăția picturală de forme, subordonată, însă, strictului organizarea compoziției și a ritmului Aceeași energie nobilă îi spiritualizează portretele - de exemplu, magnificul bust din teracotă al lui Nicolas Coust, fratele sculptorului (c , Paris, Luvru) Edm Bouchardon ( - ) nu s-a remarcat printr-o asemenea integritate, originalitate a talentului: a avut mai mult succes FRANTA E Bouchardon Amur Paris, Luvru au existat lucrări de plan de cameră, în care a rămas el însuși - un maestru cu un mare simț al grației liniei, moliciune plastică, cu calități excelente de interpret virtuoz Dar toate aceste virtuți s-au pierdut în lucrările sale monumentale, unde el, nefiind încrezător, a căzut într-un academicism eclectic rece Ambii sculptori remarcabili, continuând să lucreze până la mijlocul secolului al XVIII-lea, rămân, în esență, în afară de spiritul şi problemele sale Cu totul diferită a fost opera mai tânărului lor contemporan Jean-Baptiste Pigalle ( - ) Captează cu sensibilitate tendințele epocii sale și îi percepe atracția pentru scalele de cameră, pentru imaginile vii, lirice sau chiar de gen: el asimilează noile trăsături stilistice dezvoltate de ea - lejeritate, pitoresc, libertate și dinamism Toate acestea se topesc în el într-o manieră personală, expresivă FRANTA E Bouchardon Statuia ecvestră a lui Ludovic al XV-lea (model) Versailles, Muzeul Național FRANTA FRANTA J -B Pigalle Mormântul lui Moritz din Saxonia - Strasbourg, biserica Saint-Thomas J -B Pigalle Mercur Paris, Luvru nou si cu adevarat original Cea mai cunoscută capodopera a sa este statuia lui Mercur ( , Paris, Luvru) Complexitatea unghiului, claritatea și neașteptarea siluetei, modelarea, plină de modulații expresive ale clarobscurului, ritmul clar și energic al mișcării la prima vedere lasă spectatorului o senzație de prospețime extraordinară și imediatitate a performanței De mult, niciun maestru nu a adus în sculptură o asemenea admirație față de natura vie, un contact atât de direct cu ea: Pigalle lasă modelului său toate trăsăturile ei caracteristice de chip pur galic, batjocoritor și mobil Pigalle era un maestru al unei game largi În bustul de bronz al lui Denis Diderot (Paris, Luvru), el descoperă o mare profunzime și seriozitate a gândirii, ridicându-se la o dramă ascunsă Maniera lui aici devine complet diferită de cea din „Mercur” – arată precizia fermă a liniilor, greutatea deosebită a formelor Mormântul celebrului comandant Moritz al Saxonia ( - , Strasbourg, Biserica Saint-Thomas) dezvăluie în talentul lui Pigalle un început strălucitor, eroic, un design dramatic îndrăzneț Combinația de forme sculpturale și arhitecturale, o soluție excelentă de compoziție cu o coborâre lentă FRANTA O Str Portretul contesei Dubarry Paris Louvre cu o mișcare în mișcare din adâncuri către privitor - mareșalul coboară treptele scărilor până la sicriul său - ansamblul polifonic de numeroase figuri creează un veritabil requiem monumental Pital rămâne întotdeauna un maestru în căutare, mereu gata să-și asume riscuri creative, testându-se în cele mai diverse genuri, predispus la reînnoirea neașteptată și ascuțită a oricăruia dintre ele Cu toate acestea, clienții și cea mai mare parte a publicului l-au acceptat în primul rând drept autorul unui gen mic, idealizat lucrări - „Băiat cu cușcă” ( , Paris, Luvru), „Mesaj de dragoste”, unde un mic cupidon leagă un plic cu un bilet în jurul gâtului unui porumbel Acest personaj devine cel mai popular în sculptura de la mijlocul secolului al XVIII-lea, când a fost influențată de rococo Jean-Baptiste Lemoine ( - ; „Portretul unei fete”, Leningrad, Ermita), Augustin Page ( - ; „Portretul contesei Dubarry”, , Paris, Luvru), Claude-Francois Michel, cunoscut de către porecla Clodion ( - ; FRANTA E -M Falcone Cupidon amenințător Leningrad, Schitul „Nimfa râului”, Moscova, Muzeul Pușkin im A S Pușkin) - toți acești maeștri talentați lucrează într-o mare varietate de genuri, reușind în special portrete sau mici figurine decorative care înfățișează nimfe, cupidon, satiri, bacante Adesea descoperă în ei o mare imaginație, un simț subtil al materialului și al proprietăților sale plastice, capacitatea de a obține cu ușurință și, parcă, involuntar, efectul de artă rafinată În această eră a triumfului rococo, arta franceză îl pune pe scenă pe Etienne-Maurice Falcone ( - ), în ceea ce privește puterea și strălucirea talentului depășind cu mult pe toți sculptorii vremii sale Grupul său „Milon of Croton” ( , Paris, Luvru) sună o disonanță neobișnuit de dramatică pe fundalul artei moderne, ușoare și necugetate Parcă și-ar da seama de acest lucru, Falcone părăsește imediat drumul pe care abia o începuse, făcând o cotitură spre versuri intime și forme mici Nu se știe dacă această fractură s-a făcut sub influența unui efort de voință sau dacă schimbarea de stil a maestrului s-a produs ușor și firesc Acesta din urmă este destul de posibil: Falcone FRANTA E -M Falcone Iarnă - Leningrad, Schitul E -M Falcone Milo din Croton (model din gips) Leningrad, Schitul a fost o natură uimitor de multe fațete, iar biografia sa poate servi ca un exemplu rar de reîncarnare creativă repetată Indiferent de ceea ce face Falcone, lucrările sale se remarcă mereu printre artele plastice moderne nu numai prin cea mai înaltă măiestrie, ci și prin puritatea calmă a stilului, expresivitatea imaginilor și superioritatea morală involuntară asupra întregii sculpturi rococo franceze El știe să reînvie și într-un mod nou, este foarte modern să vezi chiar și acele imagini care au devenit de mult un banal standard de artă al epocii sale: celebrul „Amenințător Cupidon” ( , versiunile autorului sunt la Luvru, Ermitaj și alte muzee), grațios-muzical „Bather”, micul Schit „Flora” ( ) cu ritmul său de alunecare, aproape curgător al mișcărilor, ele lasă mult în urmă acei nenumărați cupidon și scăldatori pe care contemporanii lui Falcone le creează cu sutele FRANTA După ce a fost numit în funcția de șef al atelierului de sculptură de la Fabrica de porțelan din Sevres, el descoperă noi fațete ale talentului său - observația și simțul caracterului unui pictor remarcabil de gen Dintre modelele realizate de Étienne-Maurice Falcone pentru statuete și grupuri, care au fost reproduse ulterior în bisque, sunt deosebit de bune scenele de copii și o serie întreagă de figuri de copii, mereu colorate cu umor afectuos Cu toate acestea, Falcone, nemulțumit de succesele sale, continuă să caute și să experimenteze În statuia alegorică „Iarna” ( - , Leningrad, Schitul) se vede clar înclinaţia către unele noi trăsături stilistice: mult mai mare rigoare, reţinere, monumentalitate apar în maniera sculptorului Formele devin mai generalizate, silueta devine netedă și solidă, liniile capătă lățime, iar ritmul devine mai lent și măsurat Dacă este încă PE FRANTA E -M Falcone Monumentul lui Petru I „Călărețul de bronz” - Leningrad FRANTA clasicismul neterminat, este deja o prefigurare clară a acestuia În , Falcone a acceptat oferta care i-a fost făcută - de a realiza la Sankt Petersburg un monument lui Petru I Evident, sculptorul vede în această ordine o oportunitate de a-și îndeplini unele dintre aspirațiile ascunse care nu rezonează în propria țară, printre contemporanii lui Aici, atracția sa pentru forme monumentale, soluții la scară largă întâmpină opoziția constantă a unei epoci care nu are nevoie nici de una, nici de alta Doar șederea îndelungată a lui Falcone în Rusia, doar munca intensă, uneori dureroasă la Călărețul de bronz, îl fac marele sculptor pe care l-a rămas pentru totdeauna în istoria artei Se întâmplă un miracol: o renaștere neașteptată a unui maestru de lungă durată, parcă o explozie spontană în conștiința sa creatoare a unor posibilități care nu au fost încă trezite, transformarea unui textier calm de cameră într-un artist îndrăzneț de anvergură epică, un raționalist echilibrat într-un profet pasionat de ispravă și obsesie înaltă Și acest miracol este firesc: Falcone găsește în sfârșit ideea de care are nevoie și eroul de care are nevoie Ca un adevărat fiu al Iluminismului francez, este incapabil să lingușească glorificarea monarhului: îl admiră pe Petru doar ca pe un om cu soarta eroică și cu fapte mari Sculptorul este departe de glorificarea unidimensională - el introduce o dramă uriașă în apariția lui Petru tism, tensiune volitivă, înzestrându-l cu un gest imperios de o ordine incontestabilă, o nestăpânită disponibilitate de luptă Falcone se ridică în Călărețul de bronz deasupra limbajului figurativ și stilistic al epocii sale El creează o lucrare de o asemenea amploare și putere încât va atrage alți maeștri pentru mulți ani de acum înainte Când, în ajunul revoluției, Jacques-Louis David va lucra la „Jurământul Horaților”, străduindu-se să întrupeze în pictură impulsul pasionat al epocii sale pentru libertate, cea mai înaltă ascensiune a curajului și fermității civice, nu este întâmplător, un desen din „Călărețul de bronz”, cunoscut de el, va apărea în caietele lui de schițe , probabil bazat pe gravuri sau schițe (Paris, Luvru, salon) Lecția lui Falcone devine un pas în căutarea lui David, un mare artist preia realizarea altuia O singură linie de artă eroică, care conduce în arta franceză de la Falcone la David, este dezvăluită cu o strălucire deosebită în ultima treime a secolului al XVIII-lea De la mijlocul secolului, interesul pentru antichitate a fost neobișnuit de reînviat în Franța; iar dacă în pictură este inițial refractat ca un curent de salon-sentimental, atunci foarte curând colorarea sa devine diferită - strictă, raționalistă Eroii Spartei antice și ai Romei republicane devin idoli ai epocii; știm din memoriile conducătorilor revoluției că au fost crescuți pe aceste imagini dure, care le-au trezit simțul datoriei, al puterii FRANTA vointa, capacitatea de a-si subordona pasiunile comandantului binelui comun – tot ceea ce se numea atunci „virtuti civice” Alături de această tendință în pictura franceză se evidențiază clar o alta - sentimentalismul, care își datorează originea cultului simțirii, revenirii la simplitate și natură Doctrina lui Rousseau despre moralitatea naturală și pură s-a bucurat atunci de o popularitate fără precedent, și nu numai în rândul celui de-al treilea stat, ci și în rândul aristocrației, care, desigur, a perceput această doctrină unilateral și superficial, văzând în ea doar o predică lirică incitantă și nu dorind să-l observe nuanțe formidabile - denunțarea societății, care inevitabil corupe și desfigurează persoana cea mai pură din fire De asemenea, ea nu a văzut că afirmarea unui sentiment natural, sincer, ca principală valoare spirituală, a condus în mod logic la o revoluție în morală: dacă numai capacitatea pentru un astfel de sentiment determină semnificația unei persoane, atunci aceasta poate egala oamenii cei mai inegali prin naștere sau chiar să pună un om de rând sărac deasupra unui nobil Rousseau însuși a tras această concluzie finală din învățătura sa și, în anii atotputerniciei marchizei Pompadour, a scris fără teamă că el FRANTA J -B Visele Paralitic Leningrad, Schitul respectă mai mult decât amanta suveranului Dar aceste concluzii tăioase și îndrăznețe erau accesibile foarte puțini: influența ideilor lui Rousseau asupra artei a avut ca rezultat în primul rând crearea unui fel de sentimentalism didactic, repetând doar de la distanță și simplist unele formule ale învățăturii sale Cel mai cunoscut reprezentant al acestei tendințe este Jean-Baptiste Greuze ( - ) Și el însuși și zeci de artiști mai puțin populari devin predicatori ai idilelor patriarhale, ai virtuților familiei Se bucură de un mare și constant succes în rândul publicului La prima vedere, nu există nimic în comun între aceste două tendințe - clasicismul eroic și genul cotidian sentimental Cu toate acestea, de fapt, ei își datorează apariția aceluiași proces istoric Până la sfârșitul secolului al XVIII-lea, burghezia franceză devenea o forță reală puternică, capabilă să exercite o influență decisivă asupra culturii țării Ea folosește această oportunitate cu mai multă flexibilitate și previziune, declarându-și angajamentul față de ideile cele mai radicale, filozofia cea mai îndrăzneață, formele noi și democratice de artă Se pare că monopolizează dreptul la orice reformă progresivă în domeniul culturii Ea își dezvoltă propriul gust, propriile ei norme estetice - și o face cu încredere și independent, fără ca aristocrația și curtea regală să fie cele mai înalte autorități „Fiistinul în nobilime” al lui Moliere rămâne în istorie ca un fenomen caricatural al secolului al XVII-lea Acum se întâmplă contrariul: colecționarii încoronați caută să achiziționeze tablouri Chardin care înfățișează spălători sau slujnice, în parcul aristocratic Ermenonville, ultimul refugiu al lui Rousseau, locurile sunt puse deoparte pentru dansuri și sărbători țărănești, ducii și marchizii se întrec între ei, invitând plebei lui Diderot la moșiile și saloanele lor și Beaumarchais sunt toate verigile dintr-un singur lanț Există o schimbare atât la nivel social, cât și moral FRANTA J -B Visele Copil răsfățat Leningrad, Schitul FRANTA valori și fără îndoială că ea a fost cea care a generat cele mai importante tendințe în arta contemporană În fiecare dintre aceste curente, perestroika este refractată în felul său În sentimentalism se realizează acea propovăduire a relațiilor patriarhale, a simplității, a apropierii de natură, cu care acționează moraliștii statului a treia, opunându-se aristocrației cu frivolitatea, risipa, lenevia ei În clasicism, aceeași dependență nu este atât de evidentă; cu toate acestea, este incontestabil că tocmai în subiectele antice eroice artiștii și telespectatorii găsesc ideile de cetățenie, patriotism, pe care burghezia le declară proprietatea exclusivă, trasând o linie ascuțită între ei și aristocrație, plină de egoism, corodând scepticism Dar latura sa stilistică trădează în mod deosebit natura clasicismului: doar dintr-o nouă viziune asupra lumii pot veni raționalismul, disciplina internă strictă, logica și organizarea, economia mijloacelor expresive, acuratețea și intenția în exprimarea ideii principale O astfel de gândire este opusul absolut a celui care a determinat întreaga față a rococo-ului aristocratic Cea mai importantă dovadă este că contemporanii (poate inconștient, dar asta nu schimbă lucrurile) au combinat în ideile lor clasicismul și sentimentalismul ca fenomene de același ordin Diderot, un pasionat admirator al „picturii morale” a lui Greuze promovat cu mai puţină ardoare „idei mari” şi monumente nemuritoare ale antichităţii Rousseau însuși, întemeietorul cultului întoarcerii la natură, la sentimentele naturale, a îmbinat aceste sentimente cu admirația pentru Sparta antică și Roma republicană, care i se păreau idealul unei ordini sociale Sub influența acestor noi tendințe în Franța, pictura cotidiană înflorește și reînvie genul istoric, care s-a discreditat complet în prima jumătate a secolului, când a fost sinonim cu academicismul sterp Ambele sunt impregnate de un spirit moralizator convins - devine, în general, un semn distinctiv al picturii franceze din acest timp Aproape toate tablourile lui J -B Visele, de exemplu, servesc ca un fel de lecții morale, elementare și imuabile Raționătorul îneacă artistul în el, pictura își pierde valoarea independentă, arta, figurativitatea - se transformă într-o ilustrație Este atât de important ca un vis să fie, în primul rând, un predicator, un purtător de cuvânt al virtuții, încât își însoțește tablourile cu lungi comentarii literare, unde explică fiecare detaliu al planului său și fiecare mișcare a personajelor sale, pentru că face nu se bazează pe expresivitatea picturii în sine, nici pe imaginația și mintea privitorului Tablourile sale sentimentale, pictate aproape întotdeauna cu grijă și languiv, cu tipuri monotone, forțate, încordate FRANTA compoziții - „O logodnă de sat”, „Un om paralitic îngrijit de copiii săi sau roadele unei educații bune” ( , Leningrad, Schitul), „Un copil răsfățat sau roadele unei educații proaste” ( , Leningrad, Schitul) - a provocat aceeași furoare mai puțin Oamenii plângeau în fața picturilor sale, adunați în mulțimi reverenți; chiar și critici atât de străluciți și ascuțiți precum Diderot, vorbind despre ei, au căzut pe un ton patetic de entuziasmat Cu toate acestea, cu greu ar trebui considerat, pe baza succesului enorm al lui Greuze, că este tocmai o astfel de pictură și J -O Fragonard Sărut furiș anii Leningrad, Schitul FRANTA J -O Fragonard Oportunități fericite de swing Londra, Colecția Wallace FRANTA acest tip de artist personifica nevoile estetice ale epocii Popularitatea lui Greuze a fost cauzată în primul rând de extinderea rapidă a cercului de spectatori, de publicul artistic, de un aflux puternic de pături burgheze, mai precis, mic-burgheze și de influența acestora asupra gusturilor artiștilor înșiși Totul despre Greuze a atras acest public: tonul său edificator, pentru că glorifica însăși virtuțile pe care ei le considerau proprii, accesibilitatea generală a ideilor sale, echilibrul său constant, chiar antipatia pentru improvizație, fantezie și preferința pe care o acordă conștiincioșilor, munca metodică – totul era despre ea Și totuși, principalele tendințe în gustul epocii au mers într-o altă direcție - spre eliberare atât în opera artistului, cât și în percepția privitorului a unui început involuntar, intuitiv Nu întâmplător s-a format în acest moment un maestru unic precum Jean-Honoré Fragonard ( - ) - un pictor improvizator pronunțat, neobișnuit de impulsiv și impresionabil Acesta este un artist de o versatilitate nelimitată: lucrează simultan în domeniul genului de zi cu zi, portret, peisaj, natură moartă, realizează o mulțime de ansambluri decorative, pictează tablouri pe subiecte literare și istorice Această natură multigen, care neagă complet specializarea tradițională a artistului în orice domeniu clar definit, este ultimul pas pe calea transformării picturii în creativitate liberă, nu cunoasterea ierarhiei de gen sau stil, categorii superioare sau inferioare, gasind adevarata valoare doar in plenitudinea expresiei personale a maestrului La asta au căutat anterior Rubens și Rembrandt, toți cei mai buni artiști ai secolului al XVIII-lea au aspirat la asta, - așa a lucrat Watteau, asta a reușit Chardin, adâncindu-se cu încăpățânare în lumea de zi cu zi a naturii moarte și preferând-o în fața înaltă genuri; dar abia acum, la Fragonard, acest sentiment de eliberare, de reînnoire a pensulei capătă forme atât de exultante încât face să uite de drumul lung și dramatic către el Elementul lui Fragonard este un sentiment furtunos al plinătății vieții, care nu este constrâns de nimic și, deși profunzimea concentrată sau problemele psihologice rămân străine artistului, acest lucru este răscumpărat în întregime de umanitatea plină de bucurie a picturilor sale El creează în ei o lume fericită, lipsită de griji și frivolă, împrumutând adesea comploturi, armonii și forme din arsenalul rococo („Happy Opportunities for a Swing”, , Londra, colecția Wallace), dar există prea multe lucruri directe și personale în modul lui de a se potrivi în același stil, chiar și unul atât de inventiv și flexibil Fragonard iubește combinațiile luminoase, dar delicate de flori roz, căpriu, albastru, o pensulă fluidă rapidă care conturează cu ușurință contururile și volumele El stăpânește cu măiestrie multe tehnici și este capabil, ca în „Sărutul ascuns” al Ermitajului ( ), să scrie cu o precizie de bijutier reținută de o sută FRANTA ryh Dutch, dar cel mai adesea își creează lucrurile cu viteză și entuziasm improvizate, dând picturii un ritm neuniform, pulsatoriu și, parcă, o vibrație glisantă a culorii Această dorință de improvizație este resimțită mai ales în grafica lui Fragonard În general, grafica franceză a secolului al XVIII-lea este o artă independentă și remarcabilă în valoare Ea ocupă un loc imens în opera unor artiști precum Watteau, Latour, Fragonard; devine singura specialitate a meșterilor de primă clasă precum Gabriel de Saint-Aubin ( - ), Jean-Michel Moreau ( - ) - și chiar familii întregi Desenul, acuarela, guașa, imprimarea capătă un farmec aparte în ochii lor - aduc aceste tehnici la perfecțiune, le amestecă adesea pe o singură coală, caută efecte neașteptate, noi, experimentează cu pasiune Apar tot felul de tehnici de gravură, se îmbunătățesc și se combină ingenios - lavis, aquatint, mezzotint, stil creion, linie punctată; gravura color, complexă în tehnică, originală sau reproducerea unui desen sau acuarelă, atinge o strălucire deosebită Evident, aceasta este în strânsă legătură cu tendința epocii către forme de artă camerale, schițate, care se opun formelor tradiționale care necesită o mai mare consistență și completitudine Diderot crede că doar într-o schiță un artist este capabil să mențină cea mai înaltă fidelitate față de adevăr: „În izbucnirile frenetice ale pasiunii, o persoană pleoapa vorbește incoerent, scoate un strigăt și tăce Totuși, am înțeles totul; aceasta este o schiță de discurs Pasiunea creează doar schițe Și ce face poetul când termină totul? El întoarce spatele adevărului ” Cu toate acestea, arta acestui timp este complicată de faptul că în ea se împletesc cele mai diverse tendințe În fenomene precum opera lui Chardin și Fragonard, precum grafica multor maeștri, s-a reflectat unul dintre modelele progresive ale epocii: dorința artistului de libertate și lărgime de viziune, de afirmare a puterii autoriale, dreptul de a distruge granițele genurilor, pentru a rezolva problemele de structură figurativă, completitudine, maniere și tehnici ale operei Dar chiar și acei pictori care sunt înclinați să se supună tradiției - de exemplu, specializarea strictă a genurilor - își actualizează hotărât și consecvent genurile alese Peisajul capătă prospețime, autenticitate, semne exacte ale realității și timpului odată cu apariția lui Claude-Joseph Vernet ( - ) Acest lucru este valabil mai ales pentru lucrările sale timpurii („Vedere a podului și a castelului Sfântului Înger”, , Paris, Luvru), deoarece în timp începe să abuzeze de efectele exterioare, de repetarea acelorași motive - epave, furtuni, nopți cu lună, apusuri de soare Îi lipsea foarte mult calitatea cu care era înzestrată cu generozitate ilustrului său contemporan mai tânăr, Hubert Robert ( - ), propriul său concept de peisaj Robert a reușit nu numai să o dezvolte FRANTA K -J Vernet Vedere asupra podului și a castelului Sf Înger Paris, Luvru hoț, dar și să o ducă la îndeplinire cu convingere, în ciuda obiecțiilor unor critici atât de influenți precum Denis Diderot Această încredere în instinctul cuiva, un sentiment artistic direct, este, de asemenea, o trăsătură nouă și demnă de remarcat în psihologia artistului Urmând clasicul FRANTA gusturile epocii, Robert s-a dedicat înfățișării ruinelor antice maiestuoase, dar pe pânzele sale această lume este întotdeauna comparată cu viața de zi cu zi, cu viața bizară a săracilor italieni, care au transformat ruinele abandonate într-un paradis pentru familiile lor, animalele și păsările de curte („Ruinele unui templu roman”, circa , Avignon, Muzeul Calvet; „Colonada templului ruinat”, Paris, Luvru; „Ruina locuită”, , Leningrad, Ermitaj) Ceea ce Diderot a văzut ca un declin al genului serios a fost de fapt Franta G de Saint-Aubin Salonul din la Luvru Desen, acuarelă Paris, Luvru Robert cu un simț viu al realului, al modernului Acesta este sentimentul care îl va face pe artist un cronicar al revoluției în viitor: el va scrie înfrângerea Bastiliei, transferul cenușii lui Rousseau la Panteon, sărbătorirea Zilei Federației pe Champ de Mars Drumul parcurs de Robert - de la admirația pentru antichitate la acceptarea entuziastă a revoluției - va fi repetat de Jacques-Louis David, și aici nu va fi nici un accident, deoarece evoluția de la estetica clasicismului la politica revoluției este una a principalului natural stey a culturii franceze în această epocă Noi tendințe apar și în portrete Adevărat, dacă mulți maeștri - J -S Duplessis, A Labille-Guillard - putem găsi lucrări individuale cu adevărat îndrăznețe și semnificative, apoi munca lor în ansamblu oferă de obicei acestor tendințe o interpretare atenuată, netezită E -L Vigee-Lebrun ( - ), de exemplu, cu mare flexibilitate a reușit să îmbine în arta ei principalele tendințe ale epocii - clasicismul și sentimentalismul FRANTA mentalism Ea adesea antichități în portretele sale, în special ale femeilor, rochii, figuri, ipostaze și chiar chipurile modelelor; maniera ei rămâne în limitele clasicismului, combinând culori simple, locale, un desen clar și precis și o claritate sculpturală a compoziției („Autoportret cu fiica ei”, , Paris, Luvru) Cu toate acestea, în interpretarea personajelor, ea tinde întotdeauna spre idealizarea sentimentală, simplitatea afectată Și ea înțelege imitarea antichității și revenirea la naturalețe în aceeași spirit de salon limitat, ca aristocrația de atunci - ceea ce o face portretistul preferat al acestor cercuri, peste ale căror gusturi nu se ridică niciodată Cu totul diferit este clasicismul în lucrările lui J -L David ( - ), principalul maestru al picturii franceze din epoca pre-revoluționară și revoluționară El a fost primul care a îmbinat cultul antichității cu ideile care au capturat societatea la sfârșitul secolului al XVIII-lea, cu lupta politică, iar această combinație ingenioasă a dat culturii un stil nou, re- Franta A Labille-Guiard Portretul Adelaidei a Franței, fiica lui Ludovic al XV-lea Versailles, Muzeul Naţional clasicismul revoluționar În centrul căutării persistente a lui David se află un erou pozitiv, adevărul moral, sarcina de a aborda absolutul moral Cu maximalismul său spiritual sever, el, ca nimeni altul, exprimă cele mai importante aspirații ale epocii Toate acestea se găsesc deja în portretele timpurii ale lui David Ele sunt foarte diverse și mărturisesc gama uriașă de capacități figurative, emoționale, tehnice ale tânărului maestru În portretul ecvestru al contelui polonez S K Potocki ( , Varșovia, Muzeul Național), se declară cu încredere principiul eroic monumental, tema ridicată a tinereții strălucitoare și voinice; într-un portret calm, profund intelectual al doctorului Leroy ( , Montpellier, Musée Fabre), sobru gândire analitică; în portretele soților Pekul ( , Paris, Luvru), părinții soției artistului, aceeași idee capătă trăsături clare de apreciere socială, conducând aproape de realismul critic; și, în sfârșit, în portretul inspirat neterminat al lui Louise Truden ( , Paris, Luvru), există un lirism atât de confuz și pasional, care nu era familiar culturii franceze decât din paginile lui Rousseau Este foarte nou și merită o atenție deosebită faptul că David caută un ideal etic înalt, în primul rând în rândul intelectualității sau al straturilor asociate acestuia El pare să simtă intuitiv semnificația acestui mediu și rolul pe care îl va juca în evenimentele formidabile iminente Dar oricât de atras ar fi fost doctorul lui Leroy, chimistul Lavoie Franța E -L Vigée-Lebrun Autoportret cu fiica Paris, Luvru FRANTA G Robert Ruina locuită Leningrad, Schitul Franța Zie, dramaturgul Seden, educatorul aristocrat Pototsky, familia extrem de educată a lui Truden, admiratori înfocați și sinceri ai artei, fiecare dintre acești oameni personifică doar câteva fațete separate ale acelui standard moral la care visează atât David, cât și întreaga sa epocă Cultura franceză găsește un nou erou doar pe căile clasicismului Aceștia sunt Brutus, Socrate, Horațiu; eliberate de natura prozaică a vieții reale, în aureola legendei, ele întruchipează cu laconismul unei formule ideal de precise exact tipul de persoană care pare demn de imitat contemporanilor săi Apariția în a „Jurământului Horaților” (Paris, Luvru) a însemnat cristalizarea definitivă a noului stil în toate aspectele sale O nouă temă intră în artă - civică, jurnalistică prin simplitatea și categoricitatea sa, un nou erou - un republican roman, devotat incoruptibil datoriei și patriei, o manieră nouă - strictă, ascetică, cu tot sistemul său militant-plebeian care neagă rafinatul, tradiţiile camerei ale picturii secolului al XVIII-lea Totul se reduce la forme spartane, elementare, dar toate - un desen dur, ascuțit, o culoare tare, o compoziție care și-a pierdut adâncimea și s-a transformat într-un basorelief simetric - creează unitate și o integritate extraordinară Nu există nici un subtext, nici o complexitate internă aici: clasicismul este complet lipsit de proprietăți polifonice și nu are întâmplător, în timp ce David a rămas în limitele acestui stil, compozițiile corale, cu mai multe figuri, au avut atât de puțin succes Noua viziune artistică asupra lumii necesita soluții monosilabice, clare, formule simple de nerefuzat, dar această natură elementară și monolitică a fost rezultatul celei mai mari clarități, intenție și convingere a gândirii Convingerea lui David a fost atât de mare încât descoperirile și principiile sale au devenit adevărata religie artistică a epocii Desigur, motivul principal a fost acela că au coincis cu întreaga atmosferă psihologică a țării, cu starea de spirit a generației care urma să facă revoluția Era o generație activă, însetată de acțiune – versurile subtile și amare ale lui Watteau, contemplația calmă și obiectivitatea lui Chardin și cu atât mai mult eleganța senzuală a lui Boucher sau nepăsarea veselă a lui Fragonard erau străine acestor oameni Dar, pe de altă parte, energia inexorabilă și ascuțită a lui David s-a dovedit a fi un început inspirator pentru ei Clasicismul cucerește rapid toate domeniile artei Sute de gravuri familiarizează artiștii și publicul cu mostre de ustensile antice romane, grecești, etrusce găsite în timpul săpăturilor, copiate din basoreliefuri, mozaicuri și fresce - toate acestea devin imediat un standard pentru o nouă artă aplicată antică Fabrica din Sevres nu mai produce servicii de rocaille sau figurine de biscuiti ale ciobanilor si Franta J -L David Portretul lui Louise Truden Paris, Luvru Cupidon: acum copiază vaze etrusce sau reproduce în miniatură, iar cel mai adesea imită liber statui antice (vază în „stil etrusc” cu arabescuri bazate pe fresce pompeiene, c , Sevres, Muzeu; Leda cu lebădă, Strasbourg, Muzeu arte aplicate; lampă decorativă „Filosof”, , Fabrica din Sevres, model Boiseau, Leningrad, Schitul) Cei mai buni producători de mobilier parizieni încep și ei să lucreze la modele arheologice Materialele masive, durabile - marmură, bronz, porfir - devin din ce în ce mai răspândite O consolă sau comodă acoperită cu o placă grea de piatră necesită o construcție deosebit de stabilă - atât din punct de vedere tehnic, cât și vizual Imponderabilitate jucăușă a rococo, curbe capricioase ale siluetelor lasă loc liniilor drepte, formelor geometrice simple, volumelor neîmpărțite, simetriei obligatorii și organizatoare (A -T Baudouin, comodă, Versailles, Grand Trianon; J Lemarchand, un birou care i-a aparținut lui Marat, fost colecția Robik) Producătorii de mobilier folosesc din abundență motive arhitecturale: arcade, coloane, pilaștri, socluri Uneori lucrurile amintesc mai mult de modele de monumente de arhitectură decât de opere de artă aplicată (D Roentgen, secretar, - , Paris, colecția de Rede) Arhitectura, ca artă neobișnuit de strâns legată de viața de zi cu zi, a trebuit să se schimbe deosebit de puternic sub influența clasicismului Predicarea unei noi estetici Franța J -L David Portretul contelui S K Pototsky Varşovia, Muzeul Naţional FRANTA revenirea la raționalitate, oportunitate, simplitate străveche, îi acordă o atenție deosebită Problema centrală devine acum nu o clădire separată, ci orașul, nu crearea unui singur ansamblu, ci planificarea urbană, planificarea și problemele creșterii orașului Acest lucru reflectă din nou sentimentele civice ale epocii, în special cea de a treia stare Toată Franța gânditoare a acelor ani disprețuiește cu sinceritate regimul neputincios și despotic al monarhiei Bourbon care se prăbușește; ea visează la reorganizarea lumii, la domnia dreptății și la un ecou direct al acestora speranțele sunt făcute vise utopice ale unui oraș ideal Arhitectura J -A Gabriel ( - ) a fost primul pas spre implementarea lor După ce a primit ordin de a construi Place Louis XV (acum Place de la Concorde), el creează cu îndrăzneală un ansamblu de un nou tip modern Lasa neatinse masivele verzi ale Champs Elysees si Parcul Tuileries, apropiindu-se de piata din doua laturi El face terasamentul Senei o a treia latură, iar abia pe a patra latură pune clădiri, dar nu ca un zid solid închis, ci ca două clădiri, în golul dintre care FRANTA J -L David Jurământul Horaților Paris, Luvru Vasă în „stil etrusc” cu arabescuri inspirate din frescele pompeiene BINE Sevres, Muzeu oferă o vedere în profunzime Dând dovadă de un curaj nemaivăzut, Gabrielle tratează parcurile și râul ca elemente ale arhitecturii: spațiul pieței orașului își pierde zidurile și se deschide larg, însăși viața sălbatică la care tânjeau locuitorii din Parisul supraaglomerat, fetid și haotic este turnată în el Ansamblul devine liber, natural, dinamic, are ocazia să se schimbe și să crească în timp Chiar și un secol mai târziu, se încadrează ușor și organic în planul Parisului în continuă schimbare Trecând de la cele mai ambițioase forme arhitecturale la cele camerale, Gabriel creează capodopere în toate domeniile Micul Trianon ( - ), construit de el la ordinul lui Ludovic al XV-lea, definește tipul unui palat de țară, o reședință intimă pentru deceniile următoare Echilibrul special al proporțiilor sale - un detaliu caracteristic raționalismului epocii - are o bază matematică exactă, deoarece toate articulațiile principale ale fațadei sunt supuse celui mai simplu raport de : (lungimea clădirii este de două ori mai mare decât înălțime, înălțimea celui de-al doilea etaj este jumătate din primul etc ) Arhitectul rămâne FRANTA D Roentgen Secretar Berlin, Castelul Köpenick J -A Gabriel Place Louis XV (acum Place de la Concorde) - Paris acest fiu fidel al epocii sale, analitic și pozitiv: neregula capricioasă, asimetria rococo, care nu ține cont de logică, este înlocuit cu gândirea care se supune de bună voie metodei științifice, calculului precis și legilor constructive Dar, așa cum a arătat deja Renașterea, o astfel de reținere a artistului nu are nimic de-a face cu tăgăduirea de sine: această exigență și disciplină a minții, combinate cu imaginația inventiva și plastică a lui Gabriel, nu-i dă decât o noblețe calmă și o completitudine impecabilă Niciun alt arhitect al epocii nu a fost capabil să găsească o interpretare atât de personală, creativă pentru clasicism J-J Souflot ( - ), creând la Paris Catedrala Sf FRANTA Genevieve, transformată ulterior în Panteon ( - ), este mult mai academică Dacă Gabriel a împrumutat din arta antică doar structura sa figurativă, legile generale ale armoniei, atunci Souflot trage de acolo soluții și motive gata făcute, necombinându-le foarte organic unele cu altele Cu toate acestea, estetica arhitecturală a epocii nu este în niciun caz redusă doar la clasicism Antichitatea trezește entuziasmul maeștrilor în primul rând pentru că li se pare întruchiparea ideală a filozofiei moderne cu cererea ei de simplitate, logică și umanism Dar aceleași cerințe pot aduce la viață și forme cât mai departe de clasice Combinația dintre un program filozofic pur modern și tradițional, Estetica antichisizantă nu a fost în niciun caz singura soluție la problemă, acest lucru este dovedit cu brio de exemplul lui Ledoux Dacă am fi familiarizați cu opera lui K -N Ledoux ( - ), numai din lucrările sale supraviețuitoare sau gravurile din clădirile pe care le-a construit, el ne-ar apărea ca un arhitect necondiționat original - cu un simț sporit al monumentalității, strictă claritate a stilului, oarecum rece, străin de plin de viață grația lui Gabriel, dar mereu plină de semnificație - și totuși deloc excepțională în conformitate cu timpul său Cu toate acestea, proiectele nerealizate ale lui Ledoux dezvăluie în el un inovator uimitor Negând întregul sistem de ordine antice, colonade, porticuri, el le pune în contrast cu „forma FRANTA noi, care suntem creați prin simpla mișcare a unei busole ” Credo-ul său este scurt și concret: „Cerc, pătrat – acesta este alfabetul pe care autorii ar trebui să-l folosească în cele mai bune lucrări” Simplitatea lui Ledoux este aproape întotdeauna sinonimă cu obrăznicie și surpriză Când proiectează, de exemplu, o casă de grădinar, el pune o minge uriașă direct pe pământ, lipsită de ferestre, ornamente și orice detalii, cu excepția ușilor tăiate în pereți monolitici „Casa directorului surselor” este un proiect și mai izbitor pentru vremea lui Un cilindru uriaș gol se potrivește în matricea în două trepte a subsolului, iar un pârâu care curge din munte se sparge în această cavitate internă, astfel încât locuințele fie sunt sub apă, fie abia se ridică deasupra acesteia Ambele proiecte fac parte din planul urbanistic dezvoltat de Ledoux pentru orașul industrial Chaux din apropierea minelor de sare Aceasta este prima încercare de a realiza visele utopice ale lui Rousseau despre o lume perfect naturală și armonioasă Ledoux caută să creeze un oraș pe noi baze de democrație și justiție, subordonându-l nu palatelor nobilimii, ci clădirilor publice: acestea sunt „Casa Frăției”, „Casa Virtuții”, „Casa Educației” În locul haosului format spontan al unui oraș feudal, apare aici un plan circular cu perspective armonios organizate, cu o aranjare uniformă a caselor pe linii largi și drepte, plantate cu copaci J -A Gabriel Micul Trianon - Versailles reviste de pe străzi O simplă clădire utilitară ia forma unui complex de amploare în imaginația arhitectului, răsturnând toate tradițiile obișnuite La aceeași scară, Ledoux preia proiectarea barierelor vamale în jurul Parisului Visează să învăluie capitala cu un inel de numeroase (aproximativ optzeci) clădiri care să transforme periferia părăsită în cadrul ei arhitectural armonios Cu toate acestea, toate aceste planuri - și aici notele dramatice încep să sune distinct în biografia lui Ledoux - rămân o iluzie neviabilă Cele mai largi și îndrăznețe gânduri ale arhitectului se dovedesc a fi neîmplinite; în cel mai bun caz, unele dintre proiectele sale sunt în curs de execuție FRANTA fragmentar, cu desconsiderare totală a legăturilor de ansamblu, un plan comun Inovația lui este prea mult înaintea timpului său pentru a câștiga un sprijin puternic din partea ei Dar o găsește printre arhitecți – în lucrările lui E -L Bulle ( - ), P -J De Lepin triumfă în stilul foarte monumental, clar logic și strict pe care Ledoux l-a introdus în artă Și când deja în A -P Principiul civic eroic, patosul public înalt, cea mai apropiată linie de rudenie din acest monument vor duce din nou la lucrările și proiectele lui Ledoux Atât în pictură, cât și în arhitectură se naște un nou stil, inspirat fără îndoială de ascensiunea pre-revoluționară pe care o trăiește toată Franța în acești ani Același stil înflorește în sculptură - amintiți-vă doar de Falcon Călărețul de bronz, ferm stabilit în cultura rusă, este inseparabil de acel curent puternic din gândirea franceză, care, în așteptarea revoluției, a luptat pentru o artă extrem de etică, civică și eroică Falcone a fost urmat în aceeași direcție de tânărul său contemporan Jean-Antoux en Houdon ( - ) Adevărata lui vocație a fost sculptura portret Sute de statui și busturi executate de el dau o idee indispensabilă de franceză FRANTA Societatea franceză în ajunul revoluției din De pe vremea lui Latour, nimeni din arta franceză nu a creat o enciclopedie de portrete atât de cuprinzătoare a epocii sale Dar Goode, îl lasă în urmă pe Latour într-un aspect foarte important: are un simț mult mai acut al atmosferei spirituale a epocii, îi evidențiază clar principalele trăsături și, cel mai probabil inconștient, le introduce în fiecare portret individual Prin urmare, în galeria lui de portrete, mult mai puternică decât în Latour, leitmotive desfășurate cu încredere și consecvență, contopindu-se într-un început unificator - tema epocii Oricât de perceptiv, vigilent și psihologic ar fi Houdon în fiecare caz particular, el este, în primul rând, un reprezentant al societății El ne lasă cu o imagine incitantă a Franței trezite, reînnoite, gata de acțiune și de luptă, plină de așteptări și speranțe vesele Și, la fel ca David, Goodon ghicește cu exactitate personajul principal al epocii, principala lui forță: un om de gândire, un intelect curajos și neînfricat Nimic nu este FRANTA K -N Ledoux Casa grădinarului Proiect Gravare îl inspiră ca o întâlnire cu o persoană creativă, o minte profundă, un caracter nobil și puternic Cele mai bune lucrări ale sale sunt portrete ale filozofilor, oamenilor de știință, oamenilor de artă: Gluck ( , Weimar, Biblioteca), Buffon ( , Leningrad, Ermitaj), Diderot, D'Alembert, Rousseau, Franklin Cu toate acestea, chiar și în modelele sale obișnuite din rândul clienților seculari, sculptorul vede cu o satisfacție deosebită și transmite aceleași trăsături care îl captivează în oamenii remarcabili: Mademoiselle Serva ( , Paris, colecția lui J -J Suffris) îl atrage prin independența și claritatea lumii sale spirituale, marchizul de Sabran ( , muzeu la Eisenach) - cu ascuțimea, vioicitatea minții sale ilustre Cea mai înaltă realizare a lui Houdon este celebra statuie a lui Voltaire ( , versiuni ale autorului în Luvru și Ermitaj) Maestrul l-a văzut pentru prima dată pe „Regele Voltaire” aproape în ajunul morții sale, în timpul ultimei sale, triumfale (deși ilegale) sosiri la Paris după un lung exil Apoi și-a creat-o pe a lui FRANTA FRANTA J -A Houdon Statuia lui Voltaire Leningrad, Schitul A -P Prier Proiectul monumentului de pe ruinele Bastiliei Leningrad, Schitul capodopera - unul dintre vârfurile artei europene ale întregului secol al XVIII-lea Imaginea unui bătrân slăbit și pe moarte a devenit o apoteoză eroizată a unui om invincibil sub dalta lui Houdon Sculptorul nu se retrage în fața celei mai scrupuloase fidelități față de natură și nu ascunde nici decrepitudinea, nici dureroasa subțire și slăbiciunea modelului său, ci o înzestrează cu o forță atât de vie și inspirată, încât triumfă asupra slăbiciunii fizice Mintea strălucitoare a lui Voltaire, sarcastică, ascuțită, neclintită, vigilența privirii lui batjocoritoare, chiar și energia ascunsă în degetele unei mâini nemișcate, pătrund în întreaga siluetă a acestui bătrân muribund cu o viață plină de tensiune FRANTA J -A Houdon Portretul lui Mirabeau Versailles, Muzeul Naţional Acest impuls către înalt și eroic îi surprinde pe cei mai buni artiști ai sfârșitului de secol, revărsându-se în ei sub o varietate de forme: inovația strictă și îndrăzneață a lui Ledoux, monumentalitatea patetică a lui Falcone, intelectualismul luminos și optimist al lui Houdon, amploarea și integritatea fără compromisuri a stilului clasic al lui David Trecută pe drumuri grele de căutări, îndoieli și descoperiri, în ajunul revoluției, arta franceză intră într-una dintre perioadele sale cele mai fericite și mai rodnice, în care dobândește, ca niciodată, contact deplin cu realitatea, cu contemporanii, cu cei mai buni aspiraţiile epocii Asistăm la modul în care revoluția estetică este înaintea celei sociale, ca înainte spunând operele sale de artă Nu întâmplător, atât Houdon, cât și David ajung în ca maeștri consacrați, maturi: au propriul lor program solid, iar revoluția nu numai că nu schimbă nimic în el, ci devine afirmația finală a adevărului și profunzimii sale Și totuși, tocmai evenimentele revoluționare se deschid în talentul lor, ca și în arta franceză în general, fațete și posibilități noi, dar nerealizate Numai revoluția, cu răsturnarea ei completă a tuturor tradițiilor și gusturilor legitimate de vechiul regim, l-a putut inspira pe Houdon cu o operă de un asemenea temperament și atât de violentă neînfricare precum bustul lui Mirabeau (Versailles, Muzeul Național) Cât despre David, el este îndatorat erei revoluționare, FRANTA J -L David Moartea lui Marat Bruxelles, Muzeu Franta poate cea mai uluitoare pânză a sa - „Moartea lui Marat” ( , Bruxelles, Muzeu) Pentru prima dată, arta depășește granițele imaginilor și comploturilor clasicismului: Horațiu și Brutus au fost înlocuiți de un bărbat adevărat, tocmai ucis, căruia David îi strânsese mâna în sala Convenției cu o zi înainte; pictura încetează să ilustreze istoria antică și devine un ecou direct al zilelor tragice ale revoluției Acest pas al artei în realitate înseamnă în același timp şi ieşirea ei din tradiţia estetică a secolului al XVIII-lea Nu degeaba arta vremii Marii Revoluții Franceze (aceasta se aplică și unui număr considerabil de lucrări pre-revoluționare create în conformitate cu clasicismul) este mai legată stilistic de începutul secolului al XIX-lea decât de propria sa secol Această străduință pentru viitor, această anticipare a vârstei este cea mai mare realizare a artei franceze, care se apropie de cumpăna de două secole ITALIA Pentru Italia, secolul al XVIII-lea a fost momentul declinului lent al artei sale strălucitoare vechi de secole Țara avansată a Evului Mediu, care a deschis epoca Renașterii în cultura europeană, Italia și-a păstrat în secolul al XVII-lea poziția de lider în arta Europei de Vest și Centrale De aici s-a răspândit caravagismul, aici s-a format stilul baroc Dar soarta țării deja în secolul al XVII-lea a fost tragică Fragmentată, incapabilă să găsească puterea de a se uni, Italia a fost slăbită atât de procesul intern de reacție feudală, cât și de invaziile puterilor străine, cu care nu a putut lupta Stagnarea economiei și ruina ca urmare a invaziilor militare au dus la o slăbire generală și sărăcire a țării La începutul secolului al XVIII-lea, declinul s-a adâncit și mai mult Războiul de succesiune spaniolă ( - ) dintre Franța, pe de o parte, și Austria, Anglia, Olanda și aliații lor, pe de altă parte, a pus capăt stăpânirii spaniole în Italia, dar a deschis calea Austriei și a dominației sale pe termen lung în nordul peninsulei Numeroase ciocniri între statele străine care au condus în Italia mărturisesc neputința țării, care se afla la dispoziția unor puternice state centralizate În secolul al XVIII-lea, declinul s-a făcut simțit și în domeniul artei, care multă vreme, parcă prin inerție, și-a păstrat puterea și originalitatea într-o țară devastată Înflorire autentică Italia că arta italiană din secolul al XVIII-lea ajunge doar la Veneția, republică independentă care a rămas liberă până la invazia napoleonică din Din a doua jumătate a secolului al XVIII-lea, un punct de cotitură a început să apară în viața Italiei Lupta tardivă împotriva sistemului feudal pune stăpânire în Italia de Nord și Centrală, dezvoltarea economiei capitaliste devine intensă, iar poziția burgheziei este întărită Toate acestea creează o oarecare renaștere în viața economică și socială a Italiei și duc la schimbări în domeniul culturii F Fuga Fațada Bazilicii Santa Maria Maggiore din Roma A Specchi şi F de Sanctis Scările din Piața Spaniei - Roma Italia ITALIA La Milano, la Napoli și – într-o măsură mai mică – la Florența se dezvoltă o mișcare educațională Activitatea iluminatorilor italieni - Pietro Giannone, Pietro și Alessandro Verri, Gaetano Filangieri, Cesare Beccaria - rămâne în urma iluminismului englez și nu o poate egala pe cea franceză în ceea ce privește orientarea revoluționară și forța unei rezonanțe paneuropene Dar din tabăra lor au venit extrem de importante pentru Italia apeluri la unificare națională, pentru lupta pentru dreptate, pentru reforme sociale, împotriva rămășițelor feudalismului și, mai ales, împotriva influenței curiei romane În arta Italiei din secolul al XVIII-lea până în anii predomină stilul baroc, deoarece cultura țării în ansamblu este de natură conservatoare și se păstrează sistemul stilistic care a prevalat în secolul al XVII-lea Este alimentat în primul rând de nevoile Bisericii Catolice Cu toate acestea, spre deosebire de secolul al XVII-lea și de barocul secolului al XVIII-lea în Germania sau Spania, dezvoltarea acestui stil în Italia din această epocă este doar puțin legată de arhitectură Principalele lucrări baroc din arta italiană din acest timp sunt picturile decorative și sculptura decorativă, compozițiile de altar, în cea mai mare parte picturi și, în final, pictura de șevalet Italia N Salvi Fantana Trevi - Roma Stilul rococo în Italia nu a fost larg răspândit Se remarcă în artele aplicate, în unele cazuri în decorul extrem de inventiv și complex al pereților interiorului, uneori răzbate, pe la jumătatea secolului, în opera lui Tiepolo și în portretul ceremonial Valul de clasicism care caracterizează arta europeană în ultima treime a secolului al XVIII-lea se răspândește în primul rând în arhitectura Italiei Principiile stilistice ale clasicismului, desigur, au fost recunoscute într-o țară în care apelul la mostrele antice se baza pe lucrările antichității romane Arhitectura italiană a secolului al XVIII-lea a fost limitată în capacități din cauza lipsei de resurse materiale Puținul s-a făcut acolo demonstrează ciocnirea barocului cu antichitățile austere, anticipând clasicismul La Roma, arhitectura bisericească prevalează în fața laică Dar chiar și atunci când lucrează la ordinele curiei papale, arhitectul trebuie mai des să reconstruiască decât să construiască Ferdinando Fuga ( - ) a rezolvat adesea această problemă: a adăugat noi fațade pompoase bazilicilor antice venerate, care la un moment dat aveau cel mai modest aspect Așadar, în , Fuga a creat un portal magnific al vechii biserici Santa Cecilia Această clădire arată restrânsă și strictă - doar linia cornișei, întreruptă de corniche, și frontonul rupt sunt un tribut adus stilului baroc dominant Mai aproape de acest stil este o altă lucrare a acestui arhitect - fațada bazilicii creștine timpurii Santa Maria Maggiore ridicată de el în Logii adânci care creează un contrast intens de umbră și lumină, statui de sfinți care completează fațada, leagă această clădire de sistemul arhitectural baroc Alessandro Galilei ( - ) a finalizat în fațada vechii Bazilici San Giovanni in Latera nr Ordinea colosală (crearea arhitecturii renascentiste, utilizată pe scară largă în arhitectura barocă), precum și statuile care încununează fațada, creează o senzație de plasticitate Italia putere, inerentă capodoperelor barocului Dar cea mai mare calm, statică, simplitatea impresionantă a întregii compoziții amintesc de stabilitatea, vitalitatea formelor clasice din arhitectura romană Pe de altă parte, una dintre cele mai populare lucrări ale constructorilor romani din secolul al XVIII-lea, Piața Spaniolă, aparține în întregime barocului Scările largi coboară dealul de la biserica din secolele XV-XVI; ele se depărtează, se îmbină, se diverg din nou, luând contururi curbilinii ale celui mai agitat caracter și par să implice privitorul în mișcarea lor bizare Au fost construite în - de Alessandro Specchi și Francesco De Sanctis Gândirea arhitecturală și-a găsit expresia cu drepturi depline în lucrările lui Filippo Yuvara ( - ), care s-a născut la Messina, dar a lucrat în centrul și nordul Italiei Clădirile create de el în Torino, centrul Piemontului, cel mai dezvoltat stat din nordul Italiei, sunt deosebit de semnificative Dezvoltarea operei lui Yuvara merge de la complexitatea barocului la o mai mare claritate și simplitate; aparținând primei treimi a secolului al XVIII-lea, deja părea să anticipeze întoarcerea către clasicism Bazilica mănăstirii Su Perga de lângă Torino ( - ) este izbitoare prin contrastul formelor austere ale porticului și cupolei cu silueta ajurata a turnurilor Castelul de vânătoare de la Stupinigi, tot lângă Torino ( - ), uimește prin alcătuirea complexă detaliată a planului, luxul barocului din detaliile sălii principale, dar fațadele sunt clasice clare și grațioase În statul napolitan s-a păstrat puterea regală, care avea în spate o lungă istorie În Caserta, lângă Napoli, Luigi Vanvitelli ( - ) a construit Palatul Regal ( - ) - o clădire imensă care se remarcă prin monumentalitatea sa printre clădirile seculare italiene ale acestei epoci Holul mare (la intersecția clădirilor) este logic din punctul de vedere al compoziției clădirii, dar patosul și solemnitatea lui sunt exagerate și nu sunt justificate de scopul său direct În Italia în a doua jumătate a secolului al XVIII-lea au apărut și lucrări de arhitectură laică, în principal clădiri de teatru Aceasta caracterizează atât o anumită renaștere a construcției, cât și semnificația teatrului în acea perioadă Se construiesc teatre la Mantua, Verona, La Scala din Milano ( ) Compoziția strictă a fațadelor, apropiată de clasicism, primează Sculptura din Italia în secolul al XVIII-lea (până în anii și ) a fost în declin în comparație cu secolele precedente Aici domină baroc, uneori pronunțat, alteori mut Zona în care s-a putut dezvolta într-o mai mare măsură sculptura italiană din această epocă a fost ansamblul decorativ Tiepolo, de exemplu, a inclus în decorul bolții sălii imperiale din Würzburg figuri sculptate de putti Într-o versiune monumentală, în combinație cu arhitectura, această tendință Italia F Solimena Madona cu Pruncul și Sf Francisc Dresda, Galeria de Artă a apărut în construcția Fântânii Trevi ( - ) Proiectând-o, Niccolo Salvi ( - ), eliberat de cerințele bisericii, și-a putut da frâu deplin imaginației, rezultând un fel de decor spectaculos de scenă Fântâna cu statuia Oceanului încoronând-o este tăiată în fațada austeră și masivă a Palazzo Poli, care ITALIA ry folosit ca fundal Formele fracționate ale grupului sculptural împrăștiat sunt intercalate cu cascadele fântânii Statuile, inclusiv cea principală - Oceanul pe carul său ( , sculptorul Pietro Bracci, - ) - nu sunt altceva decât opera epigonilor școlii Bernini Rolul principal în arta italiană a secolului al XVIII-lea l-au jucat pictura - monumentală, decorativă monumentală, șevalet (care câștigă din ce în ce mai multă greutate), precum și grafica, care a atras din ce în ce mai mult simpatia îndrăgostiților Trecerea de la secolul al XVII-lea la al XVIII-lea a avut loc în Italia fără probleme; nu cati mari artisti italieni ai secolului al XVIII-lea - Crespi, M^nasco, nume Sol, Sebastiano Ricci - s-au format in secolul precedent Deosebit de mare este semnificația lui Crespi și Magnasco, pictori „în afara școlii”, ocupând o poziție separată, dar având un impact important asupra contemporanilor mai tineri Giuseppe Maria Crespi ( - ) - un bolognez care a trecut prin depășirea academicismului bolognez din secolul al XVII-lea, a stăpânit forma monumentală în picturile sale și a început să creeze plafoane pentru subiecte mitologice, picturi de altar, portrete și, în sfârșit, viața de zi cu zi ITALIA G Traversi Rănită Veneţia, colecţia I Brass voi scene Ecoul caravagismului, care i-a venit „la mâna a doua”, poate înșela un privitor neexperimentat care vede în fața lui o pânză întunecată, pe care pete individuale sunt evidențiate de lumină Dar pentru Caravaggio, ciocnirea luminii și umbrei este o modalitate de a spori relieful și de a aduce forma corpului uman la o integritate plastică și o tangibilitate deosebită În Crespi, o lumină tremurândă, rătăcitoare alunecă peste figuri și obiecte, uneori le zdrobește formele, scoate în evidență arbitrar ceea ce poate părea secundar și, mai presus de toate, poartă o încărcătură emoțională Crespi dobândește o putere deosebită în seria „Șapte Sacramente” (c - , Dresda, Galeria de Artă) Botezul, căsătoria, misiunea sunt prezentate de Crespi cu un fel de pământesc – laconic, strâns, liniştit, în culori închise Acestea sunt întotdeauna scene neaglomerate într-un mediu sărac Dar ei cresc la adevăratul sens al „Sacramentelor” - există atât de multă forță interioară ascunsă și entuziasm romantic în ele Acest lucru este creat nu atât de gesturi reținute și detalii semnificative ale compoziției, cât de pictura în sine Tonuri subtil nuanțate - negru, cenușiu, alb, pete zgârcite de culoare locală - structura suprafeței picturii, direcția cursei, natura petelor de culoare, luminile glisante și umbrele groase creează un sunet emoțional al lucrărilor Înaltul baroc al secolului al XVII-lea a fost înlocuit cu un sistem nou, mai cameral, dar mai acut Contemporanul lui Crespi a fost Alessandro Magnasco ( - ), originar din Genova, a cărui artă s-a format la Milano și s-a dezvoltat la Florența Acest artist nu este mulțumit de cadrul convențional al comploturilor rătăcitoare și al formulelor gata făcute, el regăsește temele picturii sale în viața din jur Magnasco înfățișează o mare furtunoasă, scene de viață populară, călugări, societate seculară, soldați, comedianți rătăcitori, bandiți, un tribunal, tortura în temnița Inchiziției, răniții în fața infirmeriei, jefuirea orașului Toate acestea sunt o cronică a vieții adevărate și toate acestea (indiferent dacă intriga este amuzantă sau înfricoșătoare) Italia pare a fi văzut într-un coșmar și în același timp povestit cu un strop de ironie dureroasă, sarcasm, grotesc Drumul lui Magnasco către sufletul privitorului este hiperbolă, proporții alungite, necorporalitatea corpului uman, un gest caricatural, o schemă de culori mohorâtă, rece și, mai presus de toate, o pensulă nervoasă, rapidă, dansantă, infinit flexibilă Sentimentul tragic al lumii colorează și peisajele furtunoase Acest sistem de pictură specific, complet nou, reunește cele mai diverse lucrări ale lui Magnasco, precum „Procesiune de nuntă” (Berlin, Galeria Națională), „Peisaj montan” și „Oprirea bandiților” (Leningrad, Schitul) Cercurile oficiale ale Italiei din secolul al XVIII-lea continuă să cultive arta monumentală și decorativă, deși nu se află pe linia generală a noilor revelații ale acestei epoci (cu excepția lui Tiepolo) Peste tot, cu excepția Veneției, barocul evoluează în picturi monumentale, dar nu se ridică la noi culmi În munca artiștilor din generația tânără, sinceritatea unui impuls spiritual scade, încrederea crește atunci când se creează efecte pur externe și o tendință către soluții gata făcute În Roma din secolul al XVIII-lea, centrul artei monumentale și decorative era Academia conservatoare a Sf Luca, fondată în secolul al XVI-lea și sub patronajul papilor Realizarea sculpturii monumentale, ansamblurilor de fresce decorative, inclusiv G Pannini Peisaj („Ruine cu scena predicii Apostolului Pavel”) Anii - Leningrad, Schitul plafoanele, precum și picturile de altar, era sarcina principală a membrilor Academiei În același timp, Carlo Maratti ( - ) a creat imagini subtile, captivant de convingătoare în lucrările sale portretistice Arta monumentală și decorativă din Napoli la sfârșitul secolului al XVII-lea și în prima jumătate a secolului al XVIII-lea este asociată în primul rând cu numele lui Francesco Solimena ( - ) Acesta este un reprezentant strălucit al barocului târziu, în egală măsură capabil să dea măreție altarului sau festivitate decorației palatului Evoluția sa a venit din compoziții uriașe cu mai multe niveluri („Căderea lui Simon Magus”, biserica San Paolo Maggiore din Nea- ITALIA câmp) la lucrări mai vizibile, construite pe bază de baroc teatral („Rebeca și Eleazar”, Viena, Academie; repetare - în Schit) În unele cazuri, pictura sa pierde chiar și dinamica - principalul nerv al barocului; Solimena gravitează spre conservatorismul academic și chiar își fondează propria Academie Un grup disparat de pictori care doar recent i-a interesat pe istorici poate fi numit un fel de antipod al barocului pompos: „pictura din viața reală” (pittura della realtă) Acesta este Jacopo Cheru-ti din Brescia, Giacomo Francesco Chipper (Todeschini), napolitanul Gaspare Traversi, milanezul Francesco Londonio Ca și cum ar fi sub forma unui protest împotriva exaltației și strălucirii barocului, pictorii acestei tendințe aleg o epopee - adesea cu un strop de umor - reprezentare a orășenilor săraci, a țăranilor și a cerșetorilor În același timp, picturile pe o astfel de parcelă sunt realizate la scară largă, subliniind parcă semnificația și seriozitatea înfățișării („Doi cerșetori” de Jacopo Ceruti, Bresha, Pinacoteca Tosio-Martinengo) „Pictura din viața reală” nu este o școală, ci mai degrabă oameni cu gânduri similare conectați printr-un accent comun Italia J -B Piranesi Gravura din seria „Fantezie pe teme de temnițe” - , - Italia interese Ca un fel de muguri ale viitorului, croindu-și drum în diferite centre italiene, apar acești pictori simpatici, care încearcă să implice impresiile vieții moderne de zi cu zi în cercul creativității artistice, fără să țină cont măcar de obligativitatea distracției intriga a episod În nordul Europei, genuri separate de pictură se formaseră deja până în secolul al XVIII-lea În Italia s-a păstrat încă marea importanță a genului „superior” – „pictura istorică” înțeleasă larg Portretul a devenit independent cu mult timp în urmă Pictura de gen, care se bucură de semi-recunoaștere, devine din ce în ce mai importantă și se ramifică în diverse direcții, fixând scene din viața de zi cu zi a diferitelor grupuri ale populației Naturile moarte sunt pictate într-un număr mic Un loc semnificativ aparține peisajului, care a devenit izolat ca gen în secolul al XVII-lea Peisajul italian al secolului al XVIII-lea este predominant fie „peisaj cu ruine”, fie „peisaj de oraș” Giovanni Paolo Pannini ( - ), care a lucrat la Roma, s-a dedicat în principal reprezentării festivităților și a mulțimilor care umpleau piețele, precum și „picturii ruinelor”, care în secolul al XVIII-lea s-a răspândit în Italia ca un fel de tribut adus măreţiei Italiei din trecut Pannini pictează adevărate ruine ale clădirilor romane, precum și fantezii pe acest subiect, unde combină aleatoriu diverse structuri și decorează primul plan al tabloului cu capiteluri împrăștiate de coloane sau fragmente de cornișe Elementul fanteziei joacă un rol mult mai mare în lucrările mai tânărului său contemporan Giovanni Battista Piranesi ( - ) Originar din Veneto, din tinerețe și-a legat viața și opera de Roma Piranesi a intrat în istoria artei ca artist grafic, dar el însuși se considera în primul rând un arhitect, iar arhitectura este conținutul principal al foilor sale grafice Lucrând într-o perioadă în care construcția de noi clădiri era rară, Piranesi a construit – sau mai bine zis, a reconstruit – o singură clădire în toată viața: Biserica Santa Maria Aventina ( ) „Ca orice arhitect modern”, a scris el, „nu am de ales decât să-mi exprim propriile idei doar prin desene ” Piranesi și-a petrecut toată viața studiind cu entuziasm arhitectura și ornamentația antică În arta etruscă și romană antică el a văzut întruchiparea măreției țării sale natale Piranesi a lucrat ca cercetător la Roma și în multe alte locuri din Italia, el însuși a participat la săpături, măsurători ale monumentelor antice, a publicat albume fixând formele clădirilor, pietre funerare, lămpi etc ^ de asemenea inscriptii antice În anii , el a discutat cu cunoscătorul amator francez Mariette despre importanța artei etrusce în modelarea arhitecturii romane Dar gravurile originale ale lui Piranesi înfățișând Roma și împrejurimile sale sau reprezentând ITALIA fantezii, impregnate de patosul artistului, și nu de pedanteria omului de știință Cea mai indicativă pentru Piranesi este o serie de gravuri, pe care le-a finalizat în - , iar apoi (și acest lucru nu este întâmplător) revizuită și republicată în - Se numește „Fantezie pe tema temnițelor” Fișele seriei înfățișează structuri uriașe pierdute în adâncurile ușoare, fără precedent, magnifice, cu mai multe etaje, cu scări de palat, statui gigantice de piatră, poduri suspendate înalte, tăiate de lanțuri suspendate și frânghii Nu numai că astfel de locații nu ar putea servi niciodată ca loc de detenție, ci S Ricci Sacrificiul lui Silenus Dresda, Galeria de Artă J -B Piazzetta Ghicitoare Veneţia, Academia Italia Italia J -B Piazzetta Sf Iacob a dus la executare Veneția, Biserica San Ste dar nu existau nicăieri astfel de clădiri în realitate Aceasta, fără îndoială, este o imagine a patriei frumoase și suferinde a artistului Siluete minuscule de oameni par să se piardă într-un labirint, dar în profunzimea perspectivei există de obicei un gol sau o ieșire către libertate; primul plan, de regulă, este cufundat în umbră adâncă Jocul complex de contraste de umbră și lumină sporește impresia de mister și emoție Tehnica de gravură a lui Piranesi se remarcă prin complexitatea și virtuozitatea sa, tonul are multe gradații, modelarea se bazează pe linii inegale, accentele sunt realizate de loviturile daltă În seria de gravuri „Vederi ale Romei” ( - ), Piranesi folosește întreaga gamă de mijloace expresive dezvoltate de el pentru a sublinia puterea și splendoarea extraordinară a clădirilor antice romane Principala contribuție la arta italiană a secolului XVIII a fost adusă de Veneția Numai aici au lucrat artiști a căror artă, în ceea ce privește puterea picturală și semnificația ei pentru Europa din secolul al XVIII-lea, poate fi pusă la egalitate cu arta lui Watteau, Chardin, Gainsborough Încă din Renaștere, când aici a lucrat o galaxie de mari maeștri - Giorgione, Titian, Veronese, Tintoretto, Republica Venețiană a încetat să mai fie stăpâna Mării Mediterane și și-a pierdut fosta bogăție Nu mai avea posesiunile ei estice, comerț internațional; dar și-a păstrat independența, nu a participat la războaiele din secolul al XVIII-lea și a scăpat de ruina pe care războaiele străinilor au adus-o în Italia pe teritoriul ei Sistemul oligarhic al republicii antice a rămas neschimbat, dar în secolul al XVIII-lea Italia Elementele burgheze progresiste au dispărut și importanța oamenilor de artă și literatură a crescut Veneția secolului al XVIII-lea este cel mai mare centru al vieții muzicale și teatrale din Europa, centrul tipografiei și al producției de arte aplicate Veneția a fost renumită în toată Europa în secolul al XVIII-lea pentru festivitățile, regatele, concertele publice și, cel mai important, carnavalurile - mai exact, un carnaval continuu, care a fost întrerupt doar în timpul posturilor bisericești Carnavalul a făcut posibilă transferul în stradă a atmosferei unui spectacol de teatru Sub mantia și masca de carnaval din piață s-ar putea ascunde un aristocrat local, un monarh străin, un poet sau artist celebru, un aventurier și orice ratat Din viața de zi cu zi a fost un pas către un festival, un spectacol colorat, o fantezie, o transformare neașteptată În această atmosferă s-a cristalizat arta Tiepolo, care a domnit la Veneția timp de o jumătate de secol Predecesorii lui Tiepolo au fost Sebastiano Ricci și Giovanni Battista Piazzetta Sebastiano Ricci ( - ) este un maestru care s-a dezvoltat în secolul al XVII-lea A reunit într-un fel tot ce avea nevoie pictura venețiană pentru a începe o nouă decolare Ricci a călătorit prin Italia din oraș în oraș, restudind picturile maeștrilor renascentiste și barocului - de la Correggio la Luca Giordano La Milano l-a cunoscut pe Alessandro Magnasco și s-a simțit în el creativitatea este suflul zilei de azi, deși era străin de acea fragmentare a formelor care distinge pictura nervoasă a lui Magnasco Călătorind mult în tinerețe (și mai târziu trăind în diferite țări), Sebastiano Ricci a creat lucrări cu caracter divers și valoare inegală, dar cele mai de succes lucrări ale sale aparțin Veneției secolului al XVIII-lea Ele au dinamică, impresionantă festivă și acele jocuri ciudate de culori pe care le dă naștere lumina soarelui, jucându-se pe suprafața trupurilor și a țesuturilor („Regele Solomon închinând idoli”, Torino, Galeria Sabau-da; „Sacrificiul lui Silenus”, Dresda, Artă) Galerie) Giovanni Battista Piazzetta ( - ) a început să lucreze deja în secolul al XVIII-lea; a fost treptat umbrit de Tiepolo, a cărui influență începe în cele din urmă să se simtă în opera lui Piazzetta însuși A călătorit mult, la Bologna a studiat cu Giuseppe Maria Crespi; poate că a luat de la el nu atât interpretarea formelor și clarobscurului, cât abilitatea de a privi oamenii și lucrurile fără prejudecăți, de a vedea originalitatea neașteptată a fenomenelor și nu de a trage observațiile către formule gata făcute, care sunt atât de ușor de folosit Piazzetta a reușit să creeze imagini puternice și curajoase; așa este „Sfântul lui Iacob condus la execuție”, un bătrân care amintește de oamenii puternici și simpli din Caravaggio; pare că se grăbește înainte de bunăvoie și garda nu-l poate ține Impreuna cu- ITALIA Cu lucrările sale, a realizat picturi monumentale tradiționale pentru biserici, picturi de gen („Găcitorul”, Veneția, Academia) Lucrările ulterioare ale Piazzetta scot în evidență tendințele noilor gusturi, se remarcă prin grație, aerisire, culori deschise (Imaculata Concepție, Parma, National Gallery) Giovanni Battista Tiepolo ( - ) - cel mai mare pictor italian al secolului al XVIII-lea Acesta este cel mai strălucit reprezentant al barocului italian în pictură și ultimul maestru baroc în arta europeană, un venețian până în măduva oaselor Talentul lui este înscris organic J -B Piazzetta Rebeca la fântână Milano, Galeria Brera J -B Tiepolo Apariția îngerului către Sara Fresca din Palatul Arhiepiscopal din Udine Detaliu ITALIA ITALIA J -B Tiepolo A chemat Cincinnati la putere ca dictator Leningrad, Schitul a absorbit tot ce făceau predecesorii săi, începând cu Renașterea, și mai ales a acceptat cu dragoste moștenirea de la Paolo Veronese În același timp, Tiepolo, încă de la primii pași, a pornit pe propriul său drum Tabloul lui Tiepolo se remarcă printr-o dispoziție festivă, o anvergură largă, o înclinație pentru înfățișarea întinderilor îndepărtate și a spectacolelor colorate; el transformă procesul lui Solomon, conversația misterioasă cu îngerul, execuția nevinovatei Ifigenie, visul lui Iacov, moartea lui Dido într-un spectacol festiv Totuși, degeaba îi reproșează lui Tiepolo strălucire decorativă, uită de sentimentele personajelor; laconic, dar exact, el transmite răbdarea și statornicia lui Mucius Scaevola, suferința lui Agamemnon, care și-a ascuns fața cu o mantie, ca într-o frescă antică (Vila Valmarana lângă Vicenza, ), sau plânsul unui copil pe cufăr al unei mame moarte („Sfânta Thekla salvează orașul Este de ciumă”, , Este, Biserica Santa Maria delle Grazie) Arta lui Tiepolo combină organic patos și grotesc, un sentiment al întinderilor nesfârșite aerisite ale cerului și admirația pentru detalii Și asta e tot - lumina soarelui, volumul corpurilor, ITALIA strălucirea armurii și a țesăturilor - totul este tradus de Tiepolo în culoare, percepută în toată bogăția sa în condiții de iluminare specifică Ansamblurile picturale relativ timpurii ale lui Tiepolo includ o serie de pânze mari pictate în pentru Palazzo Dolphin din Veneția (cinci dintre ele în Ermitage din Leningrad) Le lipsește încă transparența și saturația cu lumină; dar Tiepolo a arătat deja aici atât amploarea barocului, cât și contrastele spectaculoase, și dramatismul cu elemente de grotesc neașteptat de alunecat; în cele din urmă, și poate mai important, el a putut să vadă mulțimile mari ca un întreg, și nu ca o sumă de cifre, chiar dacă acestea erau puțin distinse, așa cum scriau înaintea lui maeștrii barocului În cea mai mare dintre aceste pânze („Triumful lui Scipio”, x cm), sunt concepute doar o duzină de figuri din întreaga procesiune triumfală, iar masa lor principală, pierdută în adâncul tabloului, este o formă picturală nedivizată Curând (în ) Tiepolo începe un ciclu de frescă în palatul arhiepiscopal din Udine Aici își demonstrează deja paleta de lumină și strălucirea combinațiilor de culori neașteptate Episodul „Rachel ascunde idolii” domină galeria Grupul cu mai multe figuri, plin de contraste, se termină în stânga cu o panoramă îndepărtată a munților, la care se holbează fata, un personaj care nu are nicio legătură cu ceea ce se întâmplă Aici se simte libertatea cu care povestește Tiepolo nu este constrânsă în niciun fel subiectul ales La începutul galeriei se află scena „Sarah și Îngerul” Bătrâna Sarah a râs mental când a auzit că străinii misterioși îi preziceau maternitatea; îngerul îi reproșează aceste gânduri (totul este cu putință pentru Dumnezeu), dar este plină atât de smerenie, cât și de neîncredere, iar râsul încă trăiește în trăsăturile ei Sarah este îmbrăcată într-o rochie bogată de Veronese; un guler larg în picioare, conceput pentru a sublinia pielea orbitor de delicată a frumuseților tinere, scoate în evidență gâtul și fața încrețită a bătrânei bătrâne Cortul lui Abraham Tiepolo, fără ezitare, l-a înlocuit cu o structură de scânduri – fie un gard, fie un hambar – subliniind albastrul cerului care se uită între scânduri, albastrul rochiei Sarei, halatul cu model al unui înger Artistul secolului al XVIII-lea nu se teme de anacronisme, neglijează acuratețea istorică: vitalitatea imaginii și libertatea combinațiilor de culori sunt importante pentru el Un episod teatral dintre miracolele puse în scenă în comediile venețiene cu transformări pare a fi îngeri aeriși, grațioși pe un nor, în fața cărora s-a plecat Avraam în genunchi Aparține în întregime solului pe care stă Pe fundalul cerului ies în evidență brațe întunecate și puternice, cu vene proeminente Neobișnuit de muncitor, prolific și degajat, Tiepolo de-a lungul vieții lucrează în numeroase palate din Veneția, în diferite orașe ale Italiei, în diferite țări ale Europei El schimbă genurile ITALIA DAR J -B Tiepolo Triumful lui Amphitrite BINE Dresda, Galeria de Artă si tehnica Alături de ciclurile mari de frescă, el creează în mod constant picturi de șevalet, în care, totuși, amploarea și simțul lărgimii spațiului sunt adesea simțite din plin În jurul anului , a apărut tabloul „Triumful lui Amfitrite” (Dresda, Galeria de Artă) Pe o pânză având proporțiile unei largi ITALIA ecran de film, dezvăluie panorama unei mări calme În contururi care fac să ne amintim ritmurile stilului rococo, se desfășoară scena „triumfului” mitologic, atât de caracteristică secolului al XVIII-lea Chipul zeiței - rotund, plin, cu nasul scurt - apare în picturile sale din anii și apare ca chipul Cleopatrei, Daphnei, Danae, Flora, Venus Există o legendă că acesta este chipul unei anumite Christine, fiica unui gondolier Dar cum au devenit aceste trăsături caracteristici ale frumuseților demne de remarcat? Secolele al XVI-lea și al XVII-lea, ca să nu mai vorbim de antichitatea clasică, nu ar recunoaște acest chip ca fiind frumos Între timp, este asemănător nu numai cu chipul Rebeccai din pictura lui Piazzetta „Eleazar și Rebecca”, ci și cu aspectul frumuseților Boucher și ITALIA chiar și „Flora” Falcone Aparent, în înțelegerea idealului frumuseții feminine, Tiepolo, cu toată originalitatea ideilor sale, a fost conectat cu contemporanii săi printr-o comună de gusturi și vederi La începutul anului , Tiepolo a executat pictura „Sărbătoarea Cleopatrei” (Melbourne, National Gallery of Victoria) Aceasta este prima implementare a ideii, apoi artistul a creat noi versiuni ale aceleiași scene, dar aproape niciuna dintre ele este marcată de forța și strălucirea care distinge prima încarnare a ideii Legenda spune că Cleopatra, dorind să le arate romanilor disprețul ei pentru bogăție, a dizolvat una dintre cele mai mari perle din lume într-un pahar cu oțet extraterestrii Este posibil ca, pe lângă strălucirea teatrală a scenei, artistul să fi fost atras și de caracterul paradoxal al intrigii Nu este o coincidență că în imagine există o nerespectare a logicii volumetrice Este de neconceput să realizăm poziția coloanelor în spațiu (în alte cazuri, ele capătă locul exact și sensul constructiv) Figura lui Anthony ar fi trebuit să-i revolte profund pe reprezentanții clasicismului: doar un profil al feței pe jumătate ascuns de o cască, un braț puternic și o cascadă de pliuri roșii Dar soarele viu, cu adevărat sudic, umple întreaga imagine de strălucire, razele lui se joacă pe metal, mătase, pliuri ale unei fețe de masă albe Și întreaga scenă, plină de ciudatenie sfidătoare, prinde viață, capătă ITALIA J -B Tiepolo Sărbătoarea Cleopatrei Melbourne, National Gallery of Victoria se topește datorită originalității luminii, respirației vieții Până în , Tiepolo terminase de pictat Palazzo Labia Într-o sală mare, acoperită cu un tavan care îl înfățișează pe Pegas care se grăbește pe cer, el a creat fresce pe pereți concepute pentru iluzie optică Împreună cu asistentul său constant Girolamo Mengozzi-Colonna (specialist în înfățișarea arhitecturii în perspectivă), Tiepolo s-a jucat cu pereții cu uși și deschideri de ferestre pentru ca privitorul să creadă în spațiile pictate iluzoriu dintre colonade, balcoane și figuri zburătoare În centrul zidurilor opuse, un arc înalt încadrează, parcă, o scenă cu trepte care duc la ea, iar acolo, pe peron kah, sunt jucate episoade din povestea Cleopatrei: „Întâlnirea cu Antonie” și „Sărbătoarea” Imaginea sărbătorii Cleopatrei este o variantă a picturii din Melbourne, dar compoziția este strânsă de aripi mai strânse și întinsă în sus Scenele intrării, spre deosebire de arhitectură, sunt scrise într-un ton moale, colorarea lor se distinge prin tandrețe și aerisire Imediat după pictarea Palatului Labia, Tiepolo, împreună cu fiii săi și un asistent, s-au dus la Würzburg pentru a lucra în reședința episcopului - conducătorul Franconiei Arhitectul Balthasar Neumann ridicase recent acolo o magnifică clădire de reședință, a cărei sală principală părea creată în mod special pentru frescele lui Tiepolo ( - ) Pe bolta închisă a Sălii Imperiale există două scene ale intrigii: „Împăratul Frederic Barbarossa îl învestit pe primul episcop de Würzburg” și „Frederick Barbarossa este căsătorit cu Beatrice de Burgundia” Aceste scene sunt jucate ca într-un teatru, pe fundalul peisajului; figurile de putti sculptate susțin faldurile unei perdele cu model peste aceste spectacole Plafonul Sălii Imperiale este decorat cu o pictură, a cărei intriga a fost interpretată de pictorii baroci italieni timp de un secol și jumătate: cai vizibili de jos, alergând cu carul unei zeități prin nori De data aceasta, Apollo o duce pe Beatrice de Burgundia la logodnicul ei În așteptarea sosirii miresei pe tronul „Geniului Imperiului”, zeul râului Main o îmbrățișează cu dezinvoltură pe nimfa Natura episodului, contururile plafo- ITALIA ITALIA J -B Tiepolo Fresca bolții sălii imperiale a reședinței episcopale din Würzburg - J -B Tiepolo Detaliu al plafonului Sălii Imperiale a Reședinței Episcopale din Würzburg Zeul râului Main și nimfa pe, ornamentarea sa cu o predominanță de albastru și aur - toate acestea ar face posibilă atribuirea ansamblului Würzburg stilului rococo Dar acest lucru este contrazis de lipsa de intimitate, dimpotrivă, există o amploare monumentală în toate, dând operelor lui Tiepolo un caracter specific italian După ce s-a întors în patria sa, Tiepolo conduce nou-creatul Academie de Pictură și Sculptură Neobosit pictor, care are deja peste şaizeci de ani, continuă să lucreze la cicluri de frescă în Veneţia, Treviso, Vicenza, Verona şi, în acelaşi timp, creează picturi de şevalet Desenele și gravurile lui Tiepolo sunt de mare importanță Artistul este la apogeul faimei europene, trebuie să refuze clienții - nu ITALIA destul timp În , probabil sedus de amploarea lucrării și mânat de temperamentul său agitat, Tiepolo a plecat cu fiii săi la Madrid Artistul și-a petrecut ultimii opt ani din viață în Spania Aceștia au fost anii activității creative active: Tiepolo a pictat ( - ) în Palatul Regal din Madrid (tavanul Sălii Tronului), o serie de lucrări de șevalet de cameră, trădând uneori un interes crescând pentru peisaj și, în cele din urmă, lucrări pentru biserică, în unele cazuri - în spiritul tradițiilor locale („Imaculata Concepție” în stilul unei vechi picturi spaniole) F Guardi Peisaj BINE Leningrad, Schitul F Guardi Vedere urbană Leningrad, Schitul ITALIA Italia În principal, opera lui Tiepolo din anii mărturisește temperamentul creativ inextingut al vechiului maestru și reprezintă ultima ascensiune a barocului italian - monumental, patetic, festiv și infinit de flexibil Dar acest triumf este complet ultimul: epoca clasicismului în Europa vine deja Nu numai pictura monumentală este gloria artei venețiane Unicitatea și semnificația „Veduta” venețiană - pictura de specii, peisajul arhitectural al Veneției din secolul al XVIII-lea, este irepetabilă Spre deosebire de maeștrii romani ai peisajului arhitectural, venețienii au înfățișat întotdeauna aspectul modern al orașului, cu personal modern și nu le-a plăcut să se abată de la aspectul său real Expresivitatea poetică a vedutei venețiane depinde în principal de observația maestrului, care transmite nuanțele luminii, și de scrisul pitoresc, care surprinde dinamica mișcării mulțimii, strălucirea apei, culorile cerului În anii , a fost promovat un tânăr vedutist Antonio Canal ( - ), care a devenit curând cunoscut sub porecla Canaletto Antonio a studiat cu tatăl său, un maestru al peisajelor în perspectivă teatrală, și l-a ajutat de ceva timp în munca sa Este posibil ca de atunci, precizia constructivă, gustul pentru crearea efectelor de perspectivă, să fi devenit o trăsătură integrantă a artei lui Canaletto La vârsta de douăzeci și doi - douăzeci și trei de ani ani Canaletto a vizitat Roma, iar de atunci ne-au ajuns câteva imagini cu monumente antice romane realizate de el, apoi peisaje arhitecturale fantastice De când s-a întors la Veneția, s-a dedicat ceea ce s-a dovedit a fi vocația sa: toată Veneția, centrul și periferiile, piețele pline de mulțime, canalele cu bărci care trec - toate acestea devin un material recunoscător, inepuizabil pentru arta sa Imaginile sale ale clădirilor sunt precise, figurile sunt diferențiate - aceștia sunt oameni nobili, călugări, negustori, gondolieri, cerșetori Canaletto este într-o oarecare măsură un scriitor al vieții de zi cu zi; din picturile sale se poate afla cum se făceau călătoriile solemne ale Dogului pentru a se căsători cu marea, care purtau ce costume și măști, cum făceau comerț, uscau haine, călăreau cu gondole Dar nu numai frumusețea clădirilor, perspectiva canalelor, mișcarea mulțimii cu multe fețe ocupă Canaletto; perspectiva aeriană ascunde contururile clădirilor îndepărtate, soarele inundă piețele, apa canalelor scânteie, textura pitorească face ca suprafața de marmură și lemn, catifea rochiilor să fie tangibilă Canaletto a studiat cu nepotul său, Bernardo Bellotto ( - ) Dar la de ani și-a părăsit patria pentru totdeauna În Germania și Polonia, Bellotto a cântat sub celebra poreclă a unchiului său Acolo a creat multe imagini cu Dresda și Varșovia, remarcabile prin acuratețea documentară și capacitatea de a găsi un punct de vedere avantajos și nu întotdeauna obișnuit asupra clădirilor ITALIA R Carriera Portretul Barbarinei Campani Înainte de Dresda, Galeria de Artă ITALIA P Longhi Lecție de dans Veneția, Academia Italia Cel mai mare maestru care a descris vreodată canalele și festivitățile Veneției este Francesco Guardi ( - ) Sub peria lui, sclipirea apei din lagună, fluturarea luminii, sclipirea figurilor la bal devin, în primul rând, un mijloc de a exprima o serie de emoții bogate; fixarea aspectului și vieții Veneției încetează să mai fie scopul principal al artistului Elev al fratelui său, a îmbrățișat și a depășit numeroase influențe înainte de a-și găsi propriul drum în artă Inițial, a pictat tablouri pe subiecte religioase și mitologice și, începând deja să lucreze în domeniul vedutei (anii ), a revenit din nou la pictura istorică În peisajul arhitectural, Guardi îl urmărește mai întâi pe Canaletto, dar apoi alungă din pictura sa acel element de raționalitate, atașament față de construcțiile geometrice care l-au distins pe maestrul senior Guardi imortalizează nu atât de mult clădirile Veneției, cât transmite însuși spiritul orașului: vibrația aerului, a umezelii și a luminii soarelui, fabulozitatea terasamentelor sale - celebre sau uitate - agățate între apă și cer, mișcarea ușoară a bărcilor pe un canal sau mulțimi într-un pătrat Pentru Guardi, integritatea picturală a pânzei, bazată pe un simț viu al culorii, luminii și mișcării, are o importanță deosebită El trece de la picturi simple și transparente, captivante în felul lor, precum „Urban View” (Leningrad, Ermitul), la lucruri precum „Concertul solemn” ( , München, Alte Pinakothek) Acest ritm se găsește aici atingeri ale pensulei pe pânză, care creează un sentiment de dinamică continuă Peste aceste sarcini peste o sută de ani, pictorii europeni avansați se vor lupta La sfârșitul vieții, Guardi a pictat un tablou de mari dimensiuni „Peisaj” (c , Leningrad, Schitul), care îl face pe artist să fie legat de căutările contemporanilor săi mai tineri Guardi înfățișează întreaga natură în entuziasm: copacii abrupt curbați se intersectează cu cei drepți ca o sfoară; terenul inegal din prim plan creează un sentiment de nesiguranță Un flux de linii albe strălucitoare străbate pânza, ceea ce pune totul în mișcare Ele pot marca figura unei persoane, a unei pânze sau a unui trunchi puternic luminat, dar întregul creează un sistem dinamic continuu, o impresie de anxietate și agitație Bătrânul Guardi este poate singurul reprezentant adevărat al picturii romantice din Italia În alte genuri, pictorii Veneției din secolul al XVIII-lea au atins, dacă nu înălțimi, atunci originalitate Scriitorul Pietro Longhi ( - ) a surprins pas cu pas viața Veneției moderne Pictura sa se distinge prin moliciune a tonului, dar centrul atenției sale este intriga, trăsăturile caracteristice de zi cu zi Portretul nu a putut decât să câștige un loc ferm în practica artistică a Veneției Cu toate acestea, la Veneția nu s-a dezvoltat o școală consistentă de portrete Tiepolo însuși a adus un omagiu acestui gen, dar, în esență, nu a fost un portretist În felul său, a rezolvat problema creării unui portret al unui nobil venețian ITALIA A Canova Orfeu Leningrad, Schitul P Batoni Hercule la răscruce de drumuri Leningrad, Schitul Pictorul bergamas Giuseppe Gislandi ( - ), a cărui operă seculară nu a fost influențată de intrarea sa timpurie în monahism (când a început să fie numit Fra Vittore del Galgario) Gislandi poseda o culoare suculenta, puternica si o structura puternica a formei, a stiut sa gaseasca expresivitate deosebita in infatisarea unui contemporan Crearea unei imagini individuale a mers mână în mână cu tastarea Rosalba Carriera ( - ), care a lucrat în tehnica pastelului, a reușit să câștige admirația clienților aristocrați atât acasă, cât și în alte țări cu grația și eleganța manierului ei La sfârșitul secolului, portrete mai serioase și mai expresive au fost pictate de Alessandro Longhi ( - ) În , Johann Joachim Winckelmann ( - ), un savant german care trăiește la Roma, și-a publicat Istoria artei antichității În ea, din conceptul general de „antichitate” a fost Italia Italia A Canova Sărut Cupidon Leningrad, Schitul Italia a fost evidențiată arta grecilor antici și i s-a dat prioritate față de cea romană; s-a arătat procesul de dezvoltare a artei, iar înflorirea artei grecești s-a explicat prin libertatea politică a poporului atenian Această lucrare a reprezentat o piatră de hotar în dezvoltarea gândirii sociale în Europa și punctul de plecare pentru formarea clasicismului Clasicismul italian nu ar fi putut avea direcția revoluționară a acelei mișcări în Franța Doar anumite aspecte ale acestui stil au fost percepute în el - predominanța laturii raționale asupra emoțională, dorința de claritate și reținere, utilizarea formelor și motivelor artei antice și, în final, uneori - moralizarea În pictura Italiei, clasicismul s-a manifestat slab Nu existau maeștri puternici și reprezentanții săi la sfârșitul secolului al XVIII-lea - începutul secolului al XIX-lea: Andrea Appiani ( - ), Vincenzo Camuccini ( - ) Predecesorul lor poate fi numit Pompeo Batoni ( - ), un artist care a căutat să-și depășească înclinația pentru compoziția baroc, pe care rareori a reușit Tabloul „Hercule la răscruce” ( , Leningrad, Schitul) are în comun cu clasicismul sensul moralizator al complotului: respingerea bucuriilor vieții în numele datoriei și vitejii Cea mai importantă figură din arta italiană la sfârșitul secolului al XVIII-lea a fost sculptorul Antonio Canova ( - ) S-a bucurat de faima europeană În secolul al XX-lea, entuziasmul, în creștere despre care vorbesc contemporanii par a fi exagerate Dar totuși a fost un adevărat maestru sculptor din dinastia tăietorilor de pietre italieni, un producător de marmură înnăscut Destul de tânăr, a executat statuia lui Orfeu (din grupul de statui pe socluri separate „Orfeu și Euridice”) Această lucrare arată că originile artei lui Canova se află în sculptura barocă: statuia este dramatică, plină de dinamică, are un simț al gestului plin de viață Mai târziu, în căutarea frumuseții, Canova abandonează contrastul și claritatea mișcării, statuile sale par să-și piardă fizicul, mușchii din ele nu sunt simțiți, părul se transformă în bucle ornamentale, ca în plasticul de bronz antic de la sfârșitul al VI-lea - începutul secolului al V-lea î Hr e Canova a fost un susținător al sloganului „natura corectă după modelul antic”, dar a corectat arta antică în felul său, luptă cu insistență pentru grație, moliciune și tandrețe Uneori s-a străduit să fie dramatic („Hercule și Lichas”, ) sau maiestuos (piatra funerară a Arhiducesei Maria Christina, - , Viena, biserica augustiniană), dar în aceste lucrări există un sentiment născocit Cele mai mari succese ale lui Canova includ lucrări lirice din ciclul Cupidon și Psihicul Așa este grupul „Sărutul lui Cupidon”; superb desfășurat în spațiu, se schimbă, „se joacă”, dă din ce în ce mai multe aspecte noi privitorului, care o ocolește din diferite părți GERMANIA SI AUSTRIA La începutul secolelor al XVII-lea și al XVIII-lea, după un declin îndelungat, de un secol și jumătate, a început o lentă ascensiune economică și culturală în țările germane În același timp, Germania a continuat să fie o țară fragmentată, un conglomerat de state mici Potențialul economic al majorității lor a fost neglijabil, dar pe fondul general, Prusia și Austria au crescut și s-au întărit, a căror rivalitate s-a reflectat în evenimentele din întreaga istorie germană a secolului al XVIII-lea Orașele care au jucat un rol atât de important în arta Renașterii - Nürnberg, Augsburg, Frankfurt - își pierd importanța anterioară Dar Berlinul și Viena se dezvoltă rapid, precum și Dresda, capitala Saxiei bogate și puternice Rolul principalului centru din sudul catolic al țării trece la Munchen Unele zone ale artei plastice germane din secolul XVIII ajung din nou la nivelul european Locul principal îi revine arhitecturii Dar înapoierea dezvoltării sociale în Germania a dus la predominarea altor accente (comparativ cu Franța) în arta sa În cea mai mare parte a secolului, aici domină barocul târziu, slujind prinților și bisericii Arta germană de la începutul secolului al XVIII-lea era încă dependentă de arta țărilor vecine În sudul Germaniei și în Austria, influența italiană a predominat Arhitecții invitați din Italia la sfârșitul secolului al XVII-lea - începutul secolului al XVIII-lea au ridicat clădiri care au servit drept punct de plecare GERMANIA ȘI AUSTRIA puncte pentru arhitecții germani, care, totuși, nu au urmat orbește arhitectura italiană, ci și-au creat propria versiune națională a barocului Multe lucrări ale arhitecturii germane din acest timp aparțin celor mai bune exemple ale stilului baroc În nordul țării, influența Franței a fost mai puternică Aici a pătruns însă și influența italienilor, afectând, în special, opera arhitectului și sculptorului Schlüter Andreas Schlüter (c - ) a lucrat la Berlin la curtea electorului Frederic al III-lea Lucrările lui Schluter vorbesc despre cunoștințele sale cu arta lui Bernini și clasicismul francez al secolului al XVII-lea Modelul pentru statuia sa ecvestră a lui Friedrich Wilhelm (Marele Elector, Berlin, - ) a fost monumentul lui Ludovic al XIV-lea de către Girardon Dar statuia lui Schlüter are un alt simț al formei, tipic baroc, este mai grea, dar mai mobilă Puterea plastică se simte atât în figura alegătorului, cât și în figurile a patru sclavi, pe care Schluter i-a așezat la colțurile magnificului piedestal Pentru a decora ferestrele curții din Berlin Zeughaus, Schlüter a realizat o serie remarcabilă de capete de soldați pe moarte ( - ) Sculptura barocă s-a îndreptat de bunăvoie către transmiterea de tot felul de afecte, iar Schluter aduce o mare varietate descrierii suferinței Cu toate acestea, el nu urmărește doar să șocheze privitorul: capetele severe, energic sculptate ale eroilor te fac să te gândești nu numai la suferință, ci și la putere și curaj În același timp, Schlüter a fost numit arhitect șef al palatului regal din Berlin Aspectul general al acestei clădiri, care a fost în construcție de mult timp și cu stil variat, a fost determinat tocmai de acele părți ale acesteia care au fost create de Schluter Fațada de sud ( - ) construită din piatră gri cu două risalite puternic proeminente a fost cea mai reușită pentru arhitect Fiecare risalit avea patru coloane de ordin uriaș, care se sprijineau pe un soclu rustic Verticalele lor erau accentuate de statui de pe balustradă Cu măreția lor strictă, aceste portaluri semănau cu creațiile arhitecturii franceze din secolul al XVII-lea Spre deosebire de construcția lui Schlüter, arhitectura Palatului Zwinger, creat la Dresda în - de Daniel Pöppelman ( - ), nu are analogii directe în arhitectura europeană Ansamblul Zwinger este o curte dreptunghiulară formată din șase pavilioane cu două etaje și galerii care le unesc Dinspre nord-est, ansamblul a rămas neterminat Mai târziu (deja în secolul al XIX-lea) curtea Zwinger a fost împrejmuită de clădirea Galeriei de Artă Zwinger a fost destinat pentru tot felul de festivități, ceea ce a determinat în mare măsură originalitatea arhitecturii sale Curtea vastă trebuia să servească pentru parade și spectacole, iar pavilioanele care o înconjoară - ca un fel de boxe de teatru Peppelman a arătat multă fantezie GERMANIA ȘI AUSTRIA GERMANIA ȘI AUSTRIA A Schluter Monumentul electorului Friedrich Wilhelm - Berlin A Schluter Palatul Berlinului Fațada de sud - ziya și ingeniozitatea în decorarea pavilioanelor „Pavilionul de pe metereze” și „Pavilionul cu clopote” situate unul vizavi de celălalt (care au primit un astfel de nume din cauza ceasului cu luptă) se disting printr-o grație deosebită Se îneacă literalmente în decorațiuni decorative luxuriante Etajele lor inferioare sunt decorate cu jumătăți de figuri de atlanți care se strâmbă de sculptorul austriac Balthasar Permoser Cornișele de la etajul doi par gata să se prăbușească sub greutatea statuilor, a vaselor decorative, a mascaroanelor care încununează ferestre uriașe și a ghirlandelor de flori Dar tot acest decor bogat nu face decât să sublinieze lejeritatea construcției pavilioanelor În arhitectura lui Zwinger, există trăsături care anticipează rococo: un joc oarecum capricios de forme, lejeritate și decorativitate Dar nu are încă acea intimitate la care arhiva palatul GERMANIA ȘI AUSTRIA GERMANIA ȘI AUSTRIA Arhitectul D Peppelman, sculptorul B Permoser „Baia nimfelor” în Zwinger Detaliu - Dresda B Neumann Biserica din Vierzenheiligen - textură Însăși scara clădirii, abundența decorului din plastic vorbesc despre epoca barocului A treia clădire remarcabilă de la începutul secolului este Palatul Arhiepiscopal din Würzburg, creat în - de Balthasar Neumann ( - ) Arhitectul a căutat să ofere creației sale trăsături de reținere maiestuoasă și claritate nobilă Fațada lungă din parc a palatului este alungită într-o singură linie, iar ambele capete nu sunt nici măcar accentuate de risaliți, ci doar accentuate de pilaștri și frontoane plate Partea de mijloc a clădirii, moderat decorată și ușor împinsă înainte, nu deranjează ritmul calm, negrabă faţadă De la vestibulul spațios până la etajul doi al palatului duce scara principală, cea mai faimoasă operă a lui Neumann Majestuos și ușor, se ridică rapid și în același timp lin spre galeria superioară În anii , J -B Tiepolo a completat acest ansamblu prin decorarea tavanului scărilor cu un tavan uriaș colorat O altă creație celebră a lui Neumann - biserica din Vierzenheiligen ( - ) - se remarcă prin eleganță rară Linia ondulată a fațadei se îndoaie ușor, două turnuri subțiri se ridică ușor spre cer Sentimentul de mobilitate a formelor este sporit atunci când privitorul intră în interiorul bisericii Spațiu de preț GERMANIA ȘI AUSTRIA al naosului lateral formează un model complex de ovale suprapuse în plan; culoarele laterale, rotunde în plan, se alătură acestuia În interior, acest lucru creează un efect dinamic, ca și cum pereții s-ar depărta, spațiul interior al bisericii plin de lumină pare uriaș Limpede în proporție, construită pe un calcul matematic inconfundabil, biserica din Vierzenheiligen are un caracter luminat, vesel, în esență foarte laic Între timp, arhitectura bisericească a barocului din Germania în ansamblu are o părtinire spiritualistă În nicio altă țară din Europa, în secolul al XVIII-lea, proporția artei bisericești nu era la fel de mare ca aici Principalele cuceriri ale arhitecturii baroc germane nu se referă la aspectul clădirii, ci la interiorul acesteia, al cărui scop este acela de a crea o stare de spirit neobișnuită, ridicată Arhitectura, decorarea, sculptura și pictura se unesc pentru a menține entuziasmul religios Stăpânirea sintezei în rândul artiștilor baroc german atinge uneori apogeul artei medievale În acest moment, au fost create astfel de ansambluri precum interiorul catedralei din Fulda de Johann Dientzenhofer ( - ), interioarele bisericilor din Zwiefalten și Ottobeuren (arhitectul Johann Michael Fischer, - ), Steinhausen și Biserica Wies (arhitectul Dominik s Zimmermann; - ) O serie de artiști lucrează în Germania, combinând talentele constructorilor, pictorilor și decoratori Cei mai talentați dintre ei sunt maeștrii din Munchen, frații Azam Cel mai mare dintre frați - Cosmas Damian Azam ( - ) - a fost în principal pictor, cel mai tânăr - Egid Quirin ( - ) - sculptor și maestru al decorațiunilor cu stucaturi Lucrările comune ale Azamovilor includ cele mai bune creații ale lor, în care implementează în mod deosebit cu consecvență principiul unui ansamblu pictural plastic: interioarele bisericii mănăstirii din Pope ( - , Bavaria de Jos), bisericile din Weltenburg ( - ) și München (Biserica Sf Ioan Nepomuk) Designul interioarelor bisericii din Pope și din Weltenburg se bazează pe principiul spectacolului teatral Altarul din Weltenburg este separat de privitor printr-un pasaj fără ferestre Aceasta subliniază distanța dintre altar și închinători Doar de la distanta, printr-un pasaj umbrit, se vad un magnific portal baroc, decorat cu coloane rasucite Portalul servește drept decor fantastic pentru figurile aurite ale Sf George, fecioara pe care a salvat-o și dragonul Lumina cade asupra sculpturilor din spate, sporind efectul scenic elaborat Altarul bisericii din Pope, care închide nava centrală, este încadrat ca în culise de coloane masive, iar în centru, pe fundalul unei perdele pitorești, alabastrul cu mai multe figuri, patetic expresiv, „Înălțarea Mariei” clar iese în evidență În ciuda dispersării aparente a figurilor, a accentuării lor accentuate, grupul de GERMANIA ȘI AUSTRIA I M Fisher Biserica mănăstirii din Zwiefalten - GERMANIA ȘI AUSTRIA Frații K D și E K Azam Înălțarea Mariei Colegiata din Papa - alabastru pictat GERMANIA ȘI AUSTRIA Dinena ritm al mișcării învolburate, dinamica sa nervoasă contrastează efectiv cu imobilitatea grea a arhitecturii altarului Într-o biserică mică din München ( - ), interiorul înghesuit apasă literalmente pe privitor cu o abundență excesivă de decor Acest lucru îl face pe privitor să se uite involuntar în sus, unde un grup sculptural înfățișând Treimea este plasat deasupra altarului Înconjurat, ca o aureolă, de aripile fâlfâitoare ale îngerilor, scânteind în razele de lumină care ies de la ferestrele nevazute de jos, pare să se înalțe, introducând o ultimă notă mistică în ansamblul interior Minunea este, de asemenea, o temă preferată în pictura barocului german Meșterii germani au folosit de bunăvoie efecte de perspectivă iluzionistă în plafoanele lor, dar nu atât pentru a-și demonstra virtuozitatea tehnică, capacitatea de a înfățișa corpurile din diverse unghiuri, ci în principal pentru a spori începutul mistic, transcendental În același timp, pictura barocă din Germania dezvăluie un interes strâns pentru detaliile cotidiene, tipurile caracteristice; Maeștrii ei introduc de bunăvoie motive peisagistice în compozițiile lor monumentale, aduc multă fantezie și ficțiune în lucrările lor, lucrările lor uimesc adesea prin neașteptarea deciziei lor Într-o frescă din trapeza Mănăstirii Břevnov (Praga, ) de K -D Azam înfățișând un episod din viața Sf Gunther, un baldachin uriaș traversează toată scena, mă duc de la centrul cupolei iluzorii pictate până la colţul compoziţiei fabulosul se împletește aici cu cotidianul Cu toate acestea, intriga în sine conține ceva dintr-un basm: dorind să-i facă de rușine pe sceptici, sfântul reînvie un păun prăjit, care ia de pe farfurie Figura sfântului se pierde printre numeroasele sărbători îmbrăcați, slujitori agitați, paznici, muzicieni, iar unele personaje sunt înfățișate cu un caracter ascuțit, tipic german Printre pictorii școlii din Augsburg, tendințele scrise de zi cu zi erau și mai puternice Augsburg a fost un oraș port liber, aici influența artei olandeze și flamande a fost mai pronunțată Trăsăturile caracteristice ale școlii se văd clar în lucrarea lui Johann Evangelist Holzer ( - ) Pe fresca bisericii din Partenkirchen ( ), dedicată Sf Antonie, imaginea pelerinilor, cerșetorilor, schilodilor, însetați de vindecare este deosebit de interesantă; de remarcată este și figura unui băiat care, urcând pe o scară, atârnă pe un cui imaginea votivă a unui picior În interioarele bisericilor, pictura, stucatura și sculptura în lemn erau de obicei strâns legate între ele Pereții templului, stâlpii arcuiți erau acoperiți cu un ornament bogat de bătaie, altarul și amvonul erau decorate cu sculpturi Unele obiecte de decorare a bisericii din secolul al XVIII-lea sunt adevărate capodopere ale artei aplicate Luxuriantă și emoționantă, oarecum grea, dar eficientă GERMANIA ȘI AUSTRIA Barocul ecleziastic german efectiv a continuat să fie activ în cea mai mare parte a secolului al XVIII-lea Cu toate acestea, în lucrările artiștilor care au lucrat în a doua jumătate a secolului, formele devin din ce în ce mai ușoare, principiul decorativ trece mai puternic în ele, dramatismul autentic cedează loc patosului superficial, înclinaţia este dată celor manieraţi mai degrabă decât celor puternici şi adânci Aceste caracteristici ale barocului târziu sunt apropiate de rococo Barocul ecleziastic preia din arta seculară rafinamentul grațios, adesea drăguț În această epocă, sculptura atinge o înflorire deosebită În interiorul unei biserici în stil baroc german, ea a fost dăruită GERMANIA ȘI AUSTRIA Frații K D și E K Azam Pictură de tavan în mănăstirea benedictină din Weltenburg (pe Dunăre) Detaliu - rol mai mare decât pictura Tradițiile naționale erau mai pronunțate în ea Sculptura din lemn din biserică, de regulă, a fost pictată colorat Dar acestei tendințe naturalistice i se opune alungirea manierată a figurilor, dinamica lor intensă Cel mai talentat din galaxia sculptorilor care au lucrat în sulf Dine și a doua jumătate a secolului, a fost Ignaz Günther ( - ) Arta sa este departe de extremele extatice ale barocului, dar profund emoționantă, iar emoționalitatea are manifestări complet diferite, uneori direct opuse În „Plângerea” lui Günther (Biserica din Veyjarn, - ), patosul tragic este foarte puternic, GERMANIA ȘI AUSTRIA I Günther Doliu - Biserica din Vejjarn atât de caracteristică barocului Corpul mort pal al lui Hristos alunecă greu de pe genunchii Mariei Membrele îi sunt osificate, trăsăturile feței sunt distorsionate de o crampe a morții, mâinile îi sunt încleștate convulsiv Maica Domnului, plângând, se uită în chipul fiului ei, o sabie de aur iese din piept Buna Vestire, asociată cu acest grup, dimpotrivă, este complet lipsită de un început dramatic Zâmbind seducător, ușor, de parcă ar dansa, un înger tânăr, cu obrajii trandafirii, se apropie de Madona Într-o înclinare grațioasă-cochetă, parcă într-o reverență, Maria încremeni Pozele ambelor figuri și tipul drăguț al fețelor trădează apropierea lor de arta galanta a rococo Într-una dintre cele mai bune lucrări ale lui Günther, grupul sculptural „Îngerul Păzitor” ( , München) frate îmbinarea patosului sublim și a vieții de zi cu zi, caracteristică artei germane, lovește privirea Un înger impunător, elocvent, în haine țesute de aur, conduce de mână un băiețel desculț, care, ridicându-și podelele, cu greu poate ține pasul cu mesagerul ceresc În regiunile protestante din Germania, arta bisericească nu s-a dezvoltat semnificativ în secolul al XVIII-lea Catolicismul și protestantismul au existat în Saxonia pe picior de egalitate, prin urmare, în Dresda, cel mai mare centru al arhitecturii baroc, au fost create capodopere ale ambelor biserici în secolul al XVIII-lea Aici, în anii - , arhitectul italian G Chiaveri a ridicat un magnific și elegant palat catolic GERMANIA ȘI AUSTRIA I Günther Buna Vestire - Biserica din Vejjarn biserica din curte Biserica protestantă a susținut rigoarea maximă în întregul aspect al clădirii Cea mai semnificativă excepție de la această regulă a fost celebra Frauenkirche construită la Dresda de Georg Behr ( - ) Frauenkirche a intrat organic în ansamblul baroc din Dresda Masivă, dar zveltă, remarcată prin solemnitate impresionantă, clădirea era un pătrat cu colțuri tăiate În exterior, colțurile erau decorate sub formă de risaliți, terminându-se cu turnulețe înalte Biserica era încoronată cu o cupolă de piatră înaltă, ușor rotunjită Frauenkirche, cu reținerea și noblețea sa de forme, a fost una dintre cele mai armonioase creații ale germanilor care arhitectura bisericeasca a secolului al XVIII-lea În prima jumătate a secolului al XVIII-lea, barocul s-a dezvoltat intens în arta Austriei, care până atunci devenise una dintre cele mai puternice puteri din Europa Barocul austriac era mai puțin legat de rădăcinile naționale decât sudul german, iar proporția de artă oficială era mai mare aici În Austria, influența Italiei s-a simțit mai puternic, iar legătura directă cu arta germană s-a slăbit pe măsură ce țara s-a transformat într-un stat separat În secolul al XVIII-lea, Austria era un stat multinațional, cu o compoziție etnică pestriță (pe lângă Austria și Ungaria propriu-zisă, aceasta includea Republica Cehă, părți anexate ale Poloniei) GERMANIA ȘI AUSTRIA GERMANIA ȘI AUSTRIA G Ber Biserica Frauenkirche - Dresda I -B Fischer von Erlach: Palatul Trautson - Venă ținuturi rusești și ucrainene, precum și o serie de regiuni din Belgia și Italia) Toate acestea conferă uneori barocului austriac o nuanță de cosmopolitism rece și fără chip Ca și în Germania, arhitectura a jucat un rol principal în Austria Perioada de glorie a arhitecturii baroc austriac coincide cu construcția intensivă a Vienei, care a avut de suferit în timpul războaielor austro-turce În această epocă au fost create ansambluri magnifice, care au determinat în mare măsură aspectul arhitectural al orașului Johann Bernhardt Fischer von Erlach ( - ) Viena și alte orașe austriece datorează mult din splendoarea lor Efortul lui pentru grandios și-a găsit expresia în proiectele unui mare ansamblu arhitectural - suburban GERMANIA ȘI AUSTRIA I -B Fischer von Erlach Biserica lui Carol Borromeo - Venă L von Hildebrandt Palatul Belvedere de Sus - Venă reședința regală Shen-brun ( - ) cu un întreg sistem de cascade și terase care se termină în clădirea maiestuoasă a palatului în sine (neconstruită complet și puternic distorsionată de modificări) Talentul voinic și curajos al arhitectului s-a manifestat în fațadele clădirilor orașului său (palatele din Trout-zone din Viena, - ; Clam-Gallas din Praga, - ), portalurile lor masive, încărcate cu decorurile grele din plastic, sunt deosebit de spectaculoase În marea biserică din față a lui Charles Borromeo din Viena ( - ), Fischer von Erlach plasează fațada extinsă a bisericii perpendicular pe axa longitudinală a clădirii Fațada este flancată de două turnuri joase, în centru se găsește un portic cu șase coloane strict clasic, iar pe laturi, ca niște minarete, se înalță două turnuri clopotnițe asemănătoare coloanei lui Traian Aceste elemente eterogene din punct de vedere stilistic sunt combinate într-un ansamblu unificat din punct de vedere compozițional, major și cu sunet solemn Lucrarea lui Lucas von Hildebrandt ( - ), un alt arhitect important, gravitează deja către forme rococo Energia intensă este înlocuită de lejeritate elegantă Scara din Palatul Mirabell (Salzburg, - ) este decorată cu balustrade de marmură, în formă de valuri, pe care sunt așezate figuri de put-ti zvâcnitori Fațadele palatelor construite de Hildebrandt (Palatul lui Daun-Kinsky din Viena, - ) sunt acoperite cu un decor bogat, mai plat, nu la fel de dinamic și pitoresc precum cel al lui Fischer von Erlach În clădirea sa principală - complexul palatului Belvedere din Viena, construit pentru celebrul comandant Prințul Eugen de Savoia - Hildebrandt a creat un amplu ansamblu baroc Clădirea lungă a palatului principal - Belvedere de Sus ( - ) - are două fațade, dintre care una dă spre o curte uriașă triunghiulară cu un iaz, iar a doua - în parc, coborând prin cornisaje până la clădirea de Jos GERMANIA ȘI AUSTRIA el Belvedere ( - ) Cu toate acestea, clădirea este lipsită de monumentalitatea și energia caracteristice arhitecturii barocului timpuriu Amploarea palatului intră în conflict cu dorința arhitectului de intimitate, motiv pentru care clădirea este percepută ca suma unor volume mici - pavilioane Puterea și bogăția Bisericii Catolice din Austria (subminată abia la sfârșitul secolului de reformele lui Iosif al II-lea) s-a manifestat în construirea de complexe monahale grandioase; cea mai cunoscută dintre ele este Abația Melk ( - ), construită de arhitectul Jakob Prandtauer ( - ) Clădirea imensă și maiestuoasă este situată pe malul înalt stâncos al Dunării Clădiri puternice asemănătoare zidurilor cetății pătrund adânc în adâncuri Între ele este strânsă în clădirea catedralei, ale cărei turnuri domină ansamblul Clădirile, închise în față de o galerie joasă, acoperă teritoriul într-un triunghi îngust abația, care include locuințe și anexe, curți largi, asemănătoare piețelor și încăperi din față luxoase În sculptura austriacă de la începutul secolelor XVII-XVIII iese în evidență Balthazar Permoser ( - ), un maestru al unei game emoționale largi În bustul său „Despair of the Damned” ( - , Leipzig, Muzeul de Istorie a Orașului), înfățișând un om care arde în focul iadului, el apare ca un artist fanatic, sumbru și entuziasmat Dar cam în același timp, Permoser creează un grup de marmură de doi metri „Apoteoza Prințului Eugen” ( - , Viena, Muzeul Baroc) alegorie baroc rece, pompoasă, compozițională complexă și complicată Cea mai originală și în același timp strâns legată de tradiția sculpturală germană este opera lui Permoser, două mari figuri de lemn ale Sfinților Augustin și Ambrozie (Bautzen, Muzeul Orașului) Veșminte grele ale „părinților bisericii” GERMANIA ȘI AUSTRIA B Permoser Disperarea celor blestemati - Leipzig, Muzeul de istorie al orașului cad în falduri puternice Pe lângă formele generalizate de îmbrăcăminte, capetele voinice ale bătrânilor, mâinile lor puternice, lucrate cu grijă, capătă o expresivitate deosebită, accentuată Expresia se transformă aici într-o mare putere interioară Contemporanul mai tânăr al lui Permoser, Raphael Donner ( - ), a fost un maestru tipic al barocului doar în primele sale lucrări - în figurile de putti pentru scara principală a Palatului Mirabell din Salzburg În cele mai bune și perfecte lucrări ale lui Donner, datând din anii , apar în mod clar trăsăturile clasicismului Ele sunt deja vizibile în statuia ecvestră a Sf Martin ( ), creat de Donner pentru catedrala din Bratislava Statuia este amplasată în altarul principal al catedralei și este concepută pentru un singur punct de vedere lateral niya Dacă maeștrii barocului au subliniat întotdeauna tridimensionalitatea sculpturii, care a fost concepută ca desfășurată în spațiu, atunci Donner se concentrează pe claritatea și expresivitatea siluetei, care oferă întregului grup un echilibru calm Doar detalii, cum ar fi întoarcerea capului unui cal sau piciorul unui cerșetor agățat de un piedestal, mărturisesc legăturile cu sculptura barocă Cel mai consistent și integral artist Donner se manifestă în figurile alegorice ale fântânii din Piața Nouă din Viena (plumb, - ) Pe un piedestal înalt stă maiestuoasă, ca o zeiță antică, figura Providenței, simbolizând norocul și bunul simț Este dat într-o întorsătură complexă, dar din toate punctele de vedere formează o silueta clară, închisă GERMANIA ȘI AUSTRIA B Permoser Sf Ambrozie Bautzen, Muzeul Orașului La poalele piedestalului, putti mici abia pot ține peștele mare care scăpa La colțurile fântânii, Donner plasează imagini alegorice ale celor patru afluenți ai Dunării Fiecare dintre figuri combină puritatea clasică a imaginii cu o anumită caracteristică individuală, calmul extern - cu expresivitatea emoțională internă, severitatea conturului - cu încrederea plină de sânge în modelare Cel mai mare sculptor al celei de-a doua jumătăți a secolului al XVIII-lea, Franz Xaver Meesserschmidt ( - ), nu s-a alăturat complet nici tradițiilor plasticelor baroce, nici liniei reprezentate de școala Donner A devenit celebru pentru ciclul „capetelor caracteristice”, înfățișând diverse afecte: surpriză, bucurie, nemulțumire etc Deși creația originală Calitatea lui Messerschmidt este încă asociată cu atracția barocului față de diversitatea emoțională, dar în dorința sculptorului de a „cataloga” aspecte ale sentimentului uman, tendințele analitice ale raționalismului sunt deja simțite Pictura barocă austriacă, ca și în sudul Germaniei, se afla sub controlul Bisericii Catolice Cu toate acestea, în Austria, catolicismul a căpătat caracterul oficial al religiei de stat, iar nuanța de oficialitate este inerentă picturii austriece în mare măsură Dependența de arta italiană în acest domeniu a fost deosebit de puternică Cele mai mari centre pitorești ale Italiei - precum Milano și, la un moment dat, Napoli - făceau parte din posesiunile austriece Maeștri italieni celebri, precum A Pozzo și F Solimena, au lucrat multă vreme GERMANIA ȘI AUSTRIA GERMANIA ȘI AUSTRIA R Donner Plângere pentru Hristos - Catedrala din Gurk F -C Messerishidt Nemulţumit După Viena, Muzeul Baroc ridicat la Viena, iar tinerii pictori austrieci au plecat să studieze la Roma sau la Veneția La sfârșitul anilor , în Austria a apărut o școală de pictură, care a produs o serie de maeștri importanți Cu toate acestea, în Austria, pictura de cele mai multe ori nu formează o unitate atât de strânsă cu alte arte, ca în bisericile din sudul Germaniei, ci prevalează asupra sculpturii și decorațiunii Efectele iluzioniste, fundalurile arhitecturale, draperiile luxuriante sunt folosite aici relativ rar; cel mai adesea figuri colorate se înalță în spațiul aerian, care uneori este subliniat de ornamentele arhitecturale realizate în grisaille austriacă ba Pictura fatală este mai academică decât germană, în esență, misticismul îi este străin, dar trăsăturile de pompozitate șlefuită și grație rece sunt inerente Școala vieneză se caracterizează prin tot felul de „apoteoze”, compoziții magnifice cu mai multe figuri care slăvesc Biserica Catolică La sfârșitul anilor , multe trăsături caracteristice ale picturii baroce austriece și-au găsit expresie în opera lui Daniel Gran (picturi murale din Sala de lux a Bibliotecii Naționale din Viena, - ) În compozițiile frescelor sale, artistul evită construcția asimetrică Cifrele care pot fi citite liber sunt grupate în mod natural GERMANIA ȘI AUSTRIA în jurul centrului domului Un desen clar, o colorare calmă și moale aduc pictura lui Grand mai aproape de clasicism Paul Troger ( - ), care a eclipsat-o pe Gran în anii , deși înclinat spre pitoresc și efecte luminoase, nu încalcă principiile școlii vieneze În faimoasa sa frescă a bisericii din Altenburg ( - ), înfățișând o scenă apocaliptică, există multă mișcare: mai mult de o sută de figuri țesute în ghirlande, care se repezi printre nori, locuiesc în interiorul unei uriașe cupole ovale În ciuda rapidității mișcării, a aspectului spectaculos și a dramei oarecum teatrale a frescei, în ea reiese clar un început rațional, ornamental-abstract G -V Knobelsdorf Palatul Sanssouci Fațada parcului - Potsdam GERMANIA ȘI AUSTRIA ^^en Portretul lui Kaiserling BINE Olanda, Casă în Dorne GERMANIA ȘI AUSTRIA GERMANIA ȘI AUSTRIA F Maulburch Botezul unui eunuc Leningrad, Schitul F Maulburch Sfântul Iacob în luptă cu sarazinii Viena, Muzeul Baroc În a doua jumătate a secolului, pictura barocă austriacă a cunoscut o ascensiune rapidă asociată cu opera lui Franz Anton Maulberch ( - ), care a studiat în sudul Germaniei, dar a depășit binecunoscutul provincialism al artiștilor din Germania de Sud și virtuozitatea goală a austriecilor Nu se știe dacă Maulbirch a făcut călătoria tradițională în Italia, dar în lucrările sale din anii (de exemplu, în excelenta schiță Ermitage „Botezul unui eunuc”), se poate simți apropierea de culoarea venețiană și la în același timp pecetea unei individualități strălucitoare Sfârșitul anilor - începutul anilor - o perioadă strălucitoare în creativitate GERMANIA ȘI AUSTRIA GERMANIA ȘI AUSTRIA F Maulburch Detaliu al tavanului bibliotecii din Mistelbach F Cuvilliers Palatul Amalienburg din Parcul Nymphenburg de lângă München - Maulberch, vremea creării celor mai bune lucrări ale sale, precum picturile murale în bisericile parohiale din Sümeg ( , Ungaria) și Heiligenkreuz-Gutenbru nn ( - , Austria Inferioară), în biblioteca reședinței episcopale din Kromer-zhizh ( - , Cehoslovacia), etc Talentul lui Maulberch se distinge nu numai prin forța și subtilitatea coloristică excepțională, amploarea decorativă și temperamentul pitoresc, ci și prin lărgimea gamei emoționale, o varietate rară chiar și pentru epoca sa Frescele bisericii Sümeg sunt uneori narativ ingenios, alteori izbitoare de dramatism Colorarea lor este susținută în tonuri de roșu și albastru, GERMANIA ȘI AUSTRIA GERMANIA ȘI AUSTRIA M -I Schmidt Sf Sebastian Graz, Galeria Veche I Kendler Parnas Detaliu Leningrad, Schitul pictura capătă libertate și amploare În plafonul bibliotecii din Kroměříž, care slăvește episcopia, Maulberch aranjează cu măiestrie, cu o ușurință neconstrânsă, multe figuri diferite, adunându-le în grupuri la colțurile plafonului Vioicitatea ipostazei și caracterul ușor grotesc amintesc de invazia rococo a artei barocului bisericesc care a avut loc în a doua jumătate a secolului Intimitatea inerentă a stării de spirit rococo este resimțită și în Alegoria Înțelepciunii ( ) a bibliotecii mănăstirii din Mistelbach (Austria Inferioară) Întreaga frescă este impregnată de un profund sentiment liric Pe fundalul unei arhitecturi fantastice, se îngrămădesc stânci împletite cu verdeață, din ele cade un pârâu sclipitor Aceasta este „Sursa Înțelepciunii”, este înconjurată de figuri alegorice, care Secara Maulburch este înzestrată cu caracteristici de originalitate unică și farmec pur uman Emoționalitatea lui Maulberch, claritatea și expresivitatea stilului său artistic, tendința la narațiune, la caracteristica imaginilor, la utilizarea abundentă a fundalurilor peisagistice și a motivelor arhitecturale, indică legătura operei sale cu școala sud-germană În pictura de altar a lui Maulberch, mai des decât în frescă, iese un început dramatic Trupurile alungite ale martirilor s-au zvârcolit într-o durere insuportabilă, din semiîntunericul tainic al fundalului, parcă smulse de o neașteptată rază de lumină, apar figuri umane, pete de haine roșii, verzi, albe fulgeră pe un fundal întunecat Multicolor, caracteristic secolului al XVIII-lea, chiar pestriță GERMANIA ȘI AUSTRIA conectat la Maulberch cu utilizarea tehnicilor clarobscur ale lui Rembrandt În opera lui Maulberch, barocul, care a încetat să mai fie relevant în a doua jumătate a secolului al XVIII-lea în majoritatea țărilor europene, dă ultimul fulger orbitor În pictura lui Martin Johann Schmidt („Schmidt din Krems”, - ), patosul baroc lasă loc patosului superficial și sensibilității În frescele sale (în biserica din Krems, ) și în numeroasele retablouri, Schmidt nu caută să creeze nicio imagine caracteristică Dar tipul fără chip, gesturile memorate și condiționate se îmbină cu eleganța subtilă a modului său pictural și culoarea „venețiană” argintie rafinată Rococo din Germania, care a început să se dezvolte intens în anii ai secolului al XVIII-lea, ajunge la maturitate până la jumătatea secolului Cultura aristocratică din statele germane a avut anumite trăsături naționale, dar a absorbit și influențe franceze Tendințele contradictorii ale rococo-ului german se dezvăluie mai ales clar în pictura de șevalet Influențele franceze intră în conflict cu trăsăturile naționale germane, iar tradițiile picturii ceremoniale reprezentative baroce intră în conflict cu dorința de simplitate și intimitate a noii arte Antoine Pin ( - ), care a lucrat la curtea prusacă, a creat picturi decorative, pictate scene galante în spiritul lui Watteau și Lycre, lucrau în domeniul portretului Pan iscusit, dar superficial și serios, l-a imitat fie pe Rembrandt, fie pe francezul modern Cu toate acestea, uneori, modelele sale apar în fața privitorului nu sub înfățișarea stereotipă a portretelor rococo, ci într-un aspect cotidian neașteptat, iar acest lucru dă unele dintre lucrările lui Pan, de exemplu, portretul lui Kaiserling (c , Olanda, Casa din Dorne) ), o originalitate ascuțită În arhitectură, tendințele rococoului francez au fost și ele palpabile În arhitectura palatului, spre deosebire de magnificele reședințe baroc, predomină clădirile de tip intim, de cameră, aproape de pavilion Așa este Palatul Sanssouci din Potsdam ( - ), construit pentru Frederic al II-lea de Georg Wencelaus Knobelsdorff ( - ) Un mic palat cu un etaj este format dintr-o sală ovală acoperită cu o cupolă joasă și două aripi laterale Fațada din parc a palatului cu o semi-rotondă proeminentă în centru este decorată cu figuri de cariatide și atlanți care susțin cornișa Situate de-a lungul întregii fațade în perechi între ferestre înalte, ele conferă palatului un aspect elegant, pitoresc Spre deosebire de sculptura Zwinger, care este indisolubil legată de arhitectură, atlanții Sanssouci nu fac decât să însuflețește suprafața zidului Aici sculptura devine „decor” în sensul cel mai direct al termenului GERMANIA ȘI AUSTRIA A Bustelli Portretul contelui von Heimhausen München, Muzeul Național Bavarez Palatul se ridică spectaculos pe o terasă cu mai multe etape care coboară spre parc, amenajată cu pricepere de Knobelsdorff Compoziția axială regulată a parcului, datând din epoca barocului, este combinată aici cu zone mai intime, peisagistice Un alt monument semnificativ al epocii - Palatul Amalienburg ( - ) de lângă Munchen (Bavaria), construit de arhitectul Francois Cuville ( - ), venit din Franța, este chiar mai modest ca dimensiuni decât reședința prusacului rege Această clădire mică este un exemplu de gust francez strict și restrâns Un decor plin de tact, aproape zgârcit, însuflețește planul pereților rustici ai clădirii Elegant risalitul faţadei este încununat cu un fronton clasic auster Dreptunghiurile limpezi ale ferestrelor sunt atenuate de cornișe curbe (sandriks), iar nișele rotunde din piloni sunt umplute cu busturi sculpturale În decorarea interioarelor, arhitectul este mult mai puțin reținut decât în designul fațadelor În interioarele din Amalienburg și „Camerele bogate” ale reședinței din München ( - ), nu a mai rămas nici o fărâmă de spațiu liber fără decor Suprafața pereților pare să fie într-o mișcare constantă, agitată Decorațiile din stuc acoperă pereții într-un covor continuu, se urcă peste cornișă și captează o parte a tavanului Arhitravele ușilor sunt încununate cu cartușe asimetrice fanteziste Durere- GERMANIA ȘI AUSTRIA GERMANIA ȘI AUSTRIA A -R Menge Auto portret Leningrad, Schitul A -R Menge Parnas Roma, Villa Albani Oglinzi frumoase și panouri pitorești de pe pereții camerelor sunt închise în rame aurite cu stuc cu modele complexe și capricioase O astfel de congestionare a decorului nu este caracteristică interioarelor palatelor franceze din secolul al XVIII-lea și, mai degrabă, face să ne amintim de interioarele bisericii lui Azamov Evident, stilul lui Cuvillier se schimbă în multe privințe sub influența tradițiilor artei germane Arta aplicată a epocii rococo (mobilier din mahon, sculptură în oase, turnare, sticlă de artă) a stat la un nivel foarte înalt în Germania Obține un succes deosebit în producția de porțelan, care este nou pentru industria europeană de artă În Germania, I -F Bötger a fost primul din Europa care a dezvăluit „secretul chinezesc” al compoziției porțelanului și la scară mai mare GERMANIA ȘI AUSTRIA Centrul său de producție a fost Meissen în Saxonia Fabrica Meissen, fondată în , a câștigat faima mondială când Joachim Kaendler ( - ) a devenit șef de producție Conform schițelor sale, au fost realizate decoruri magnifice, vaze grandioase, candelabre complicate Kendler a introdus în arta sa acea energie a formei, care este caracteristică viziunii despre lume uneori grosolane, dar pline de sânge a secolului al XVIII-lea german O formă tensionată, uneori sofisticat de bizară, dar mereu vie și dinamică corespunde unei colorări strălucitoare, chiar pestrițe, dar armonioase În opera lui Candler, în timp, plasticul porțelan devine din ce în ce mai important, iar el aduce această nouă formă de artă la perfecțiunea artistică Temele grupurilor sale de porțelan sunt foarte diverse: figuri de animale și tipuri populare, imagini ale actorilor și scene galante („grupuri de crinoline”), foarte caracteristice, elegante, nu lipsite de o cotă de ironie, care exprimă spiritul „epocii galante” Un pictor de gen talentat, a fost și fondatorul sculpturii animale Toată viața, Kendler a simțit vocația de a crea lucrări monumentale, ceea ce este deja evident în figurile sale decorative timpurii, foarte mari (până la , m) de păsări: vulturi, papagali, cocoși, stârci etc de asemenea, s-a străduit în mod constant să creeze grupuri mari cu mai multe figuri (Parnassus, Leningrad, Schitul) sau astfel de lucrări mari, J -A Carstens Noaptea și copiii ei Carton Weimar, Muzeul Castelului precum celebra lui „Oglindă mare” (aproximativ trei metri înălțime) într-un cadru de porțelan (Meissen) La sfârșitul vieții, Candler a decis să construiască o statuie ecvestră în mărime naturală a lui Augustus al III-lea din porțelan A fost deja realizată o machetă din porțelan a monumentului și a fost pregătit primul detaliu: capul regelui, magnific prin plasticitate și expresivitate, într-o coroană de laur Cu toate acestea, din motive politice, această idee îndrăzneață nu s-a materializat niciodată Dintre numeroasele fabrici de porțelan din Germania și Austria (la Berlin, Ludwigsburg, Höchst, Viena etc ), ma- GERMANIA ȘI AUSTRIA nufactura din Nymphenburg (Bavaria), unde artistul principal a fost Franz Anton Bustelli ( - ) „Scenele sale galante” se caracterizează prin rafinament și dinamică decorativă, emotivitate și umor viu, caracter grotesc, enfatic drăguț Bustelli, ca și Candler, a căutat să iasă din cadrul „formelor mici”, creând astfel de lucrări precum bustul portret al contelui von Heimhau Sen (în mărime naturală, , München, Muzeul Național Bavarez), care a manifestat combinația de naturalism caracteristic artei germane cu splendoare decorativă Urât, dur fața este comparată cu buclele interpretate expresiv ale unei peruci ondulate; culoarea albă a sculpturii contrastează cu colorarea strălucitoare a magnificului piedestal Spre deosebire de Franța, unde realismul burghez câștigase putere până la jumătatea secolului, în Germania din prima jumătate a secolului, arta burgheză a dat roade modeste: portrete ale lui Balthasar Denner ( - ), scene de gen și peisaje de creștin Dietrich ( - ) și Johann Conrad Seekatz ( - ) Consolidarea ideologiei burgheze în Germania are loc abia în a doua jumătate a secolului, la început nu într-o zonă specifică de reprezentare GERMANIA ȘI AUSTRIA G Fuger Portretul soției sale Viena, Galeria secolelor al XIX-lea și al XX-lea K -G Langhans Poarta Brandenburg - Berlin artă creativă, dar în sfera mai abstractă a gândirii estetice și în opera literară a lui Lessing, Wieland, Klopstock În , a fost publicată la Dresda lucrarea lui Johann Joachim Winckelmann ( - ) „Gânduri asupra imitației operelor grecești în pictură și sculptură”, care a făcut o impresie uriașă asupra contemporanilor și a creat premisele teoretice pentru dezvoltarea clasicismului Winckelmann a „descoperit” în arta antică acea profunzime ideologică, rigoare și apropiere de natură, care ridica la nesfârșit în opinia sa arta anticilor deasupra creațiilor goale și manierate ale rococo Winckelmann și-a formulat concluziile în cuvintele care au devenit motto-ul campionilor clasicismului: „Singura cale pentru să devenim măreți și, dacă este posibil, inimitabili - aceasta este o imitație a anticilor Lucrarea principală a lui Winckelmann, Istoria artei antichității, care a fost publicată la Roma în , este primul studiu din literatura mondială care a considerat istoria artei ca un proces și a pus problema evoluției stilului Clasicismul secolului al XVII-lea a fost ghidat în principal de modele romane, în timp ce Winckelmann a preferat cu tărie arta Greciei Winckelmann, exprimând ideologia celui de-al treilea stat, a văzut motivul principal al înfloririi sale în epoca Fidias în libertatea politică a poporului atenian Dar Winckelmann nu a cerut de la artă un conținut social activ și cea mai înaltă demnitate a anticului GERMANIA ȘI AUSTRIA și-a văzut arta în „simplitate nobilă și grandoare calmă” Ideile lui Winckelmann, în consonanță cu mentalitatea poporului progresist din epocă, au fost răspândite pe scară largă printre compatrioții săi Primul artist care a încercat să pună în practică ideile lui Winckelmann a fost Anton Raphael Menge ( - ), care a fost un remarcabil pictor portretist în tinerețe După ce a devenit aproape de Winckelmann, Menge a devenit un adept ferm al doctrinei sale După ce s-a mutat la Roma în anii , artistul a creat compoziția „Parnassus” pe tavanul vilei Albani ( ) Dar programul lui Mengs dezvăluie asemănări mai degrabă cu academicismul rece al bolognezilor din secolul al XVII-lea decât cu arta antică Abandonând ilu baroc Sionism, Menge își construiește tavanul, de parcă ar fi un tablou de șevalet așezat pe tavan Apollo, înconjurat de Muze, este înfățișat pe fundalul unui peisaj interpretat spațial Fiecare figură a plafonului este amintirea artistului nu numai de antichitate, ci și de mostre renascentiste sau academice În a doua jumătate a secolului al XVIII-lea, la Roma s-a format o colonie de artiști germani, a căror operă a fost într-un fel sau altul afectată de influența clasicismului care a intrat în modă Imaginile melodramatice și elegante pe teme din istoria antică ale elvețienei Angelica Kaufmann ( - ) și peisajele italiene cu ruinele lui Jacob Philipp Hackert ( - ) s-au bucurat de un succes extraordinar Clasi- GERMANIA ȘI AUSTRIA G Shadov Portretul prințesei moștenitoare Louise cu sora ei Friederike Berlin, Stat muzee Trăsături chistice apar în portretele lui August Tischbein ( - ), impregnate de langoarea sentimentală a epocii preromantice Spre sfârșitul secolului, pe măsură ce atmosfera politică din Europa devenea mai tensionată, clasicismul din Germania capătă un conținut etic mai profund Adevărat, nu era destinat să devină arta eficientă, activă din punct de vedere politic, care a devenit în Franța Clasicismul în artele vizuale din Germania nu s-a ridicat la culmile „clasicismului de la Weimar” al lui Goethe și Schiller Jacob Asmus Carstens ( - ), a cărei opera se încadrează deja în anii ai secolului al XVIII-lea Carstens a căutat să dea clasicismului acea semnificație interioară și profunzime la care a visat Winckelmann El se apropie mai mult decât oricine altcineva de idealul winckelnnian de „simplitate nobilă și grandoare calmă” În lucrările sale există și figuri inspirate din arta lui Michelangelo În efortul de a îmbina „semnificativul” cu „frumosul”, Carstens alege astfel de intrigi în care personajele, cu agitație interioară, păstrează imobilitatea exterioară („Priam la Ahile” Berlin, Galeria Națională), „Homer cântând grecilor” (Weimar, Mu GERMANIA ȘI AUSTRIA zeia castelului) El încearcă să îmbine emoționalitatea accentuată caracteristică epocii cu fidelitatea față de forma „ideală”, care de cele mai multe ori i-a condamnat planul la eșec Cartonurile mari ale lui Carstens se aseamănă uneori în structura lor figurativă cu picturile lui David, dar dacă acesta din urmă, în Horaces, aduce în imagine acea expresie care, mulți ani mai târziu, i-a oferit recunoașterea romanticilor, atunci Carstens, referindu-se la unul dintre cele mai frapante episoade din Iliada - cearta dintre Ahile si Agamemnon („Conducatorii greci in cortul lui Ahile”, , Berlin, National Gallery) - de parca nu ar indrazni sa rupa maiestuoasa rigiditate a formelor, pentru a sublinia tensiunea conflictul cu o mișcare Drept urmare, această lucrare atentă, strict construită (precum și alte lucrări ale artistului) poartă amprenta anemiei Cu toate acestea, opera lui Carstens încă nu poate fi refuzată o anumită măreție Ea reflectă idealismul înalt, deși neîntemeiat, al burgheziei germane În Austria, unde conștiința de sine a burgheziei nu s-a ridicat la nivelul burghezilor germani, clasicismul nu a primit o dezvoltare semnificativă nici în arhitectură, nici în artele vizuale Singurul clasicist remarcabil de aici a fost pictorul Heinrich Füger ( - ) Măiestria genială, dar rece, a lui Füger se manifestă în principal în portrete formale mari și în miniaturi portret Pe pământul Germaniei, clasicismul s-a dezvoltat în primul rând în arhitectură În Berlin, în anii , G -V Knobelsdorf a construit clădirea operei, a cărei fațadă este proiectată într-un spirit strict „palladian” În a doua jumătate a secolului al XVIII-lea, aici lucrau deja o serie de arhitecți clasici remarcabili, printre care defunctul timpuriu Friedrich Gilly ( - ), care s-a străduit pentru simplitate severă, pentru o interpretare lapidară a formelor clasice Clasicismul berlinez influențează arhitectura altor zone ale Germaniei (palatul din Wörlitz lângă Dessau, creat în - de F -W Erdmansdorf; - ) Arhitectul Carl Gotthard Langhans ( - ) deține cel mai important monument al clasicismului berlinez timpuriu, Poarta Brandenburg ( - ) Un indiciu de rigiditate oficială, deloc neobișnuită în arhitectura prusacă, se simte și în această structură Cu toate acestea, proiectată de arhitect sub formă de propile antice, remarcabilă prin geometria sa clară, Poarta Brandenburg este un monument de arhitectură strict și monumental, care completează demn o serie de clădiri remarcabile ale arhitecților germani din secolul al XVIII-lea Cvadriga care decorează poarta a fost realizată de cel mai mare sculptor clasicist berlinez Gottfried Schadow ( - ) Răceala sa oficială este în deplină armonie cu arhitectura, deși, în general, opera lui Shadov diferă, mai degrabă, GERMANIA ȘI AUSTRIA A Conte Portretul lui G L Gogel Leningrad, Schitul GERMANIA ȘI AUSTRIA o tendinţă de sensibilitate sentimentală – trăsătură tipică clasicismului german Această tendință este palpabilă în mormântul tânărului conte von der Mark, creat de sculptor în - Statuia mormântului îl înfățișează pe băiat mai degrabă adormit decât mort Scuritatea vieții sale este subliniată în mod contrastant de atributele unui războinic aflat în apropiere - o sabie și o cască Într-o nișă mare semicirculară deasupra sarcofagului, sculptorul plasează figurile a trei Parok, adăugând o notă melodramatică imaginii: una dintre Parok încearcă cu disperare să se țină de sora ei, care rupe firul vieții unui copil Cea mai faimoasă lucrare a lui Piadov este un grup de portrete cu două cifre al Prințesei Moștenitoare Louise și al Prințesei Friederike ( , Berlin, Muzeele de Stat) Surorile stau în picioare, îmbrățișându-se cu tandrețe, cu veșmintele lor vechi căzând în pliuri frumoase pitorești Simplitatea și noblețea formei - cele mai bune trăsături ale operei lui Piadov - și-au găsit cea mai deplină expresie în această lucrare a lui În Germania secolului al XVIII-lea, tocmai portretul se dovedește a fi zona în care tendințele realiste, care se intensificaseră spre sfârșitul secolului, s-au putut manifesta cu cea mai mare libertate În domeniul portretului aristocratic, artiștii nu mai pun accentul pe apartenența de clasă a modelelor lor, ci se străduiesc din ce în ce mai mult să dezvăluie valoarea persoanei umane În portretul burghez, certitudinea socială, dimpotrivă, crește In av În portretul de sus al sculptorului Johann Heinrich Dannecker ( - ), claritatea clasicistă a volumelor, severitatea compoziției se îmbină cu un democratism subliniat de tip și o expresie energică de un caracter direct, curajos Portreticul burgheziei germane a fost pictorul Anton Graf ( - ) A creat o întreagă galerie de contemporani În portretele contelui, demnitatea nu este lipsită de mândrie, care i-a distins pe reprezentanții avansați ai celei de-a treia state De dimensiuni modeste (de cele mai multe ori bust), pictate pe un fond neted, portretele contelui sunt realizate la un înalt nivel profesional, dar suferă de o anumită limitare, indicând slăbiciunea realismului burghez din Germania În portretele sale ale celor mai mari figuri ale culturii germane - Lessing, Herder, Gellert - nu există nicio semnificație care să le deosebească de mediul burgherilor obișnuiți Ei nu simt activitatea interioară care caracterizează burghezia germană gânditoare a acestei epoci tensionate Contele oferă o fixare conștiincioasă și magistrală a trăsăturilor modelului, dar este mai bun la oamenii de rând și rareori își creează o imagine psihologică complexă Cel mai important maestru al realismului burghez din Germania a fost Daniel Chodowiecki ( - ), care s-a mutat la Berlin în din Polonia Interesant nu atât de mult ca pictor - cel mai faimos tablou al său este „Adio lui Ka-las cu familia sa” ( , Berlin-Dahlem) GERMANIA ȘI AUSTRIA amintește puternic de Greuze în compoziție, tipografie și chiar pictură, a fost în primul rând un grafician talentat și prolific, un ilustrator remarcabil Gravurile sale pentru „Minna von Barnhelm” a lui Lessing, lipsite, însă, de dramatism autentic (ca majoritatea ilustrațiilor din acea vreme), dar atractive prin eleganță decorativă, ne permit să-l considerăm unul dintre cei mai buni maeștri ai cărții secolului al XVIII-lea Khodovetsky este deosebit de interesant ca scriitor al vieții de zi cu zi din Berlin În multe sute de gravuri (în principal în imagini pentru calendarele ilustrate populare de atunci), el surprinde viața de zi cu zi a oamenilor de a treia stare Poetizarea vieții burgheze este combinată la Khodovetsky cu o critică convinsă, deși superficială, a obiceiurilor și gusturilor aristocratice: el contrastează naiv și în același timp amuzant „naturalitatea” modului de viață burghez cu „maniera” unui umflat și aristocrație îngâmfată Cele mai bune lucrări ale lui Chodovetsky includ desenele sale Printre Printre acestea, un loc aparte îl ocupă Călătoria la Danzig ( , Berlin, Muzeele de Stat), un fel de album de călătorie al artistului, plin de scene observate subtil și transmise fără artă, unul dintre cele mai interesante monumente ale realismului german al secolul al -lea Interesul pentru arta populară, pentru tradițiile naționale, pentru Evul Mediu domestic, care a fost trezit de discursurile lui Goethe și Herder, a găsit un ecou relativ slab în artă Poarta Nauen din Potsdam ( ) și „Casa Gotică” din parcul de la Wörlitz ( ) au fost doar primii precursori ai puternicelor mișcări romantice care au înflorit odată cu debutul secolului al XIX-lea Viața spirituală a Germaniei în secolul al XVIII-lea a primit cea mai deplină și cea mai înaltă manifestare în literatură și muzică Cu toate acestea, secolul al XVIII-lea în Germania a fost, de asemenea, o epocă a ascensiunii artelor plastice, al căror nivel general a crescut semnificativ în comparație cu secolul anterior Pe baza realizărilor secolului al XVIII-lea, a devenit posibilă trecerea la epoca formării unei noi arte naționale germane ANGLIA Secolul al XVIII-lea a fost pentru Anglia o perioadă de înflorire strălucitoare a culturii ei Timp de aproape un secol, filosofia și literatura engleză au atras atenția gânditorilor de seamă ai Europei În a doua jumătate a secolului, alături de Franța, Anglia a devenit marca de tendințe a gusturilor artistice europene O influență deosebit de mare asupra continentului este exercitată de cultura engleză a vieții de zi cu zi, ideile de design interior, arta grădinăritului peisagistic Impactul desenelor animate și al graficii în general a fost semnificativ Până la sfârșitul secolului, pictura engleză își afirmă și prestigiul Dezvoltarea artelor plastice engleze din secolul al XVIII-lea este extrem de ciudată După ce a depășit țările vecine în dezvoltarea sa istorică și a făcut o revoluție burgheză la mijlocul secolului al XVII-lea, Anglia întâlnește devreme părțile umbră ale progresului burghez După ce a supraviețuit revoluției agrare și tragediei expulzării țăranilor de pe pământ, Anglia a fost prima care a venit la revoluția industrială cu consecințele ei - creșterea fără precedent a marilor orașe industriale și contrastele sociale monstruoase Înflorirea artelor, determinată în cele din urmă de rezultatele Revoluției engleze, poartă în același timp pecetea dezamăgirii Formarea caracterului național al britanicilor a fost afectată de absența unei linii clare între burghezie și nobilime Economisirea în bur- Anglia În Joise Anglia din secolul al XVIII-lea, pozițiile semnificative din spatele aristocrației nu puteau decât să ducă la un compromis între cultura și arta acesteia, la împletirea acelor proprietăți care în Franța prerevoluționară se opun în mod clar Arta engleză se încăpățânează să nu se încadreze în cadrul clasificării adoptate pentru continent Curentele artistice coexistă, se împletesc, se dezvoltă într-o secvență neobișnuită pentru școlile europene, uneori rămânând în urmă continentului, alteori înaintea acestuia Pozițiile de plecare determină ideile iluminismului Formele în care sunt întruchipate aceste idei sunt diferite, ele reflectă atât eterogenitatea Iluminismului în sine, cât și diferitele sale etape La sfârșitul secolului al XVII-lea și începutul secolului al XVIII-lea, ideile iluministe s-au manifestat în filozofie și literatură, dar aproape că nu au afectat artele plastice Cu toate acestea, arhitectura absoarbe deja noile tendințe ale vremurilor Cel mai mare arhitect englez Christopher Wren ( - ), care ocupă un loc proeminent în cultura engleză la începutul Iluminismului, este remarcat pentru versatilitatea și oportunitatea internă a activității sale de arhitectură Planul îndrăzneț al lui Wren de a reconstrui orașul Londrei după incendiul din a luat în considerare nevoile de afaceri ale Londrei și a subliniat caracterul orașului ca capitală În timpul lungii sale vieți creative, Ren a construit J Vanbrugh Castelul Blenim - Comitatul Oxfordshire nu numai palate și biserici, ci au construit și clădiri universitare, o bibliotecă, un observator și spitale Monumentele de arhitectură pe care le-a creat sunt extrem de umane și practice Un sentiment clar de scară, perfecțiunea proporțiilor, modestia decorului moderează sfera chiar și a structurilor sale monumentale, făcându-le calme și umane În creațiile sale, Wren acționează ca un inovator, dezvoltând forme arhitecturale necunoscute în Anglia, în special, acoperiri cu dom Domul Catedralei Sf Paul din Londra ( - ), principala creație a lui Wren, reprezintă un pas înainte în acest domeniu și este apogeul ingineriei engleze la sfârșitul secolului al XVII-lea Anglia Ren rezolvă sarcini practice, funcționale foarte profund și serios Pe ansamblu, poziționându-se pe pozițiile clasicismului, el variază însă foarte liber formele stilistice, în funcție de condițiile specifice și de zborul imaginației sale De asemenea, s-a orientat către arhitectura barocă, iar în unele cazuri spre gotică În Catedrala Sf Paul, unde domină formele arhitecturii clasice, turnurile de pe fațada de vest sunt destul de baroc, iar cupola și tamburul sunt susținute de un sistem de contraforturi și contraforturi zburătoare ascunse de ochii privitorului, care amintesc de structurile gotice În Spitalul Greenwich ( - ), clădirile clasice sunt incluse într-o compoziție spațială complexă, având multe în comun cu arhitectura barocă Caracteristicile clasicismului, barocului și goticului coexistă în celebrele turnuri clopotnițe ale bisericilor orașului construite după incendiu Cu o ingeniozitate deosebit de generoasă, Wren caută de fiecare dată noi opțiuni constructive și stilistice pentru interioarele bisericilor Arta engleză de la sfârșitul secolului al XVII-lea și începutul secolului al XVIII-lea a reflectat natura complexă a structurii societății din acea vreme Tendințele raționaliste, răspândite în Anglia, au creat terenul pentru prosperitatea pe termen lung a clasicismului în diferitele sale versiuni, în timp ce stilul baroc nu a primit condiții favorabile dezvoltării Și deși din Anglia G Gibbons Interiorul Castelului Petworth Sculptură în lemn Sussex Anglia Aici au avut loc și tendințe baroc sensibile, în condițiile Angliei protestante, arta se distingea printr-o reținere considerabilă În epoca Restaurației, gusturile curții erau mediul nutritiv pentru el La începutul secolului al XVIII-lea, tendințele barocului erau remarcate în palatele de țară ale noii nobilimi engleze, reflectând dorința proprietarilor lor de a avea „castele” care să nu fie inferioare celor care aparțineau cândva aristocrației ereditare Niciodată în Anglia nu au apărut clădiri rezidențiale atât de grandioase și complexe în soluția lor spațială precum „castelele” din Howard (Yorkshire, - ) și Blenim (Oxfordshire, - ) - clădiri cu o linie dinamică de siluetă și o distribuție pitorească a maselor care se dezvoltă în spațiu Nu e de mirare că John Vanbrugh ( - ), cel care le-a construit, este considerat unul dintre cei mai „baroc” arhitecți clasiciști din Anglia Aceste clădiri arată mai mult ca peisaje de teatru grandioase decât palate continentale baroc Iar „castelul” său Seaton Delaval (Northumberland, - ) cu pitorescul său evocă castele medievale, care au atras atenția asupra arhitecturii din Vanbrugh în a doua jumătate a secolului al XVIII-lea, în timpul renașterii unui larg interes pentru gotic în Anglia O astfel de versatilitate stilistică este tipică pentru munca unui număr de alți arhitecți englezi talentați de la începutul secolelor al XVII-lea și al XVIII-lea, în special pentru Nicholas Hawksmore ( - ) și James Gibbs ( - ) Putem spune că clădirile engleze din această perioadă, construite în stilul clasicismului, capătă adesea patos baroc, în timp ce clădirile baroc, dimpotrivă, manifestă cel mai adesea o reținere, neobișnuită pentru structuri similare de pe continent Un apel foarte timpuriu la tradițiile din Evul Mediu este și un specific pur englezesc, astfel încât goticul, care a supraviețuit în Anglia până în secolul al XVII-lea, renaște după un interval foarte scurt În sculptură, a cărei sferă în Anglia protestantă era mai limitată decât în majoritatea țărilor europene, cele mai talentate lucrări au fost asociate la începutul secolului cu numele de Grinling Gibbons ( - ) A devenit faimos în principal ca sculptor în lemn și piatră Sculpturile lui Gibbons împodobesc Catedrala Sf Paul și paravanele corului bisericilor orașului Magnificele sale naturi moarte sculptate, constând din plante, fructe, instrumente muzicale, fac parte din decorarea interioarelor palatului, ghirlande, umbrirea planului panourilor de lemn, formează rame complicate pentru portrete în galeriile de artă ale palatelor Suculente și plastice într-un mod baroc, compozițiile lui Gibbons sunt aranjate calm pe un plan, răspunzând pe deplin caracterului moderat al barocului englez Mai puternic și mai definit decât în arhitectură și sculptură, stilul baroc s-a manifestat în pictura engleză, unde, până la începutul celui de-al doilea Anglia sfert al secolului al XVIII-lea, maeștrii străini au continuat să joace un rol important Pictura Angliei din acest timp este atașată de căutarea unor soluții compoziționale dinamice, spațiale, de clarobscurul, modelarea plastică a unei forme atât de neobișnuite pentru arta engleză Construcția palatului și a bisericii, care s-a desfășurat la începutul secolelor al XVII-lea și al XVIII-lea, a dat impuls apariției unor picturi monumentale pe subiecte mitologice și alegorice Printre acestea, picturile murale ale cupolei Catedralei Sf Paul și tavanul „Salei cu picturi” din Greenwich R Burlington Casa Chiswick Început în Middlesex W Kent Interiorul conacului Houghton Hall - Comitatul Norfolk ZZ chineză Anglia În prima treime a secolului al XVIII-lea, arhitectura engleză s-a dezvoltat sub semnul clasicismului, dar deja diferită de clasicismul lui Jones și Wren În acest moment, în Anglia a apărut un grup de arhitecți, a căror abordare a studiului antichității și Renașterii a fost înlocuită cu o repetare destul de pedante a motivelor individuale, sau chiar a clădirilor întregi, a arhitectului Renașterii italiene târzii - Andrea Palladio Regia a fost condusă de Richard Boyle, Lord Burlington ( - ), un mecenat al artei și un admirator al artei italiene, și adepții săi, arhitecții Colin Campbell (? - ), Giacomo Leoni ( - ) și William Kent ( - ), care au lucrat în arhitectură și pictură, decorațiuni interioare, amenajări și grădinărit Albumele de lux cu tabele gravate publicate de ei au introdus nu doar arhitectura Renașterii, ci și propriile creații A avea un conac în stil palladian a devenit la fel de la modă în cercurile nobilimii Whig, care și-au înlocuit oponenții Tory la putere, ca a face un tur al Italiei sau a colecționa picturi italiene Popularitatea pe care palladienii au câștigat-o era destul de de înțeles ANGLIA Parc peisagistic de la proprietatea Sturhead A inceput ok Wiltshire on - clasicismul a adus un omagiu celor mai mulți dintre filozofii și scriitorii timpurii ai Iluminismului englez Idealul rațional și ordonat al frumuseții a fost proclamat de unul dintre cei mai influenți filozofi ai începutului de secol, Anthony Cooper, conte de Shaftesbury Viziunea artei antice ca expresie cea mai completă a legilor armoniei create de natura însăși devine larg răspândită „Urmează arta anticilor; studiindu-le, studiezi natura ”, a formulat celebrul poet englez Alexander Pop această idee Clădirile palladienilor erau clădiri compacte, de obicei cu trei etaje, cu un parter rusticat Etajul al doilea era considerat cel principal, remarcat prin ritmul lin al ferestrelor mari Centrul fațadei era cel mai adesea subliniat de un pervaz sau portic cu fronton Armonia strictă a proporțiilor, care era considerată esențială pentru aspectul exterior al clădirii, a fost încălcată în interioare, care au păstrat uneori interpretarea barocului și fastul formelor Aici predominau stucurile grele, plafoanele, mobilierul aurit Vilele palladiene, dacă constructorii lor urmau orbește modelul italian, erau incomode pentru locuire și nu se potriveau climatului englez În clădirile construite de întemeietorii acestui trend, abordarea normativă s-a simțit în mod deosebit acut Vila lui Burlington însuși, Casa Chiswick (începută în ), era formată, de exemplu, doar din camere de stat, fiind, parcă, doar o ilustrare a gusturilor epocii Contemporanii au glumit: „Toate acestea se fac cum trebuie, dar unde dorm aici și unde iau masa?” Cu toate acestea, impactul palladianismului asupra arhitecturii engleze a fost semnificativ Rezonanța excepțional de largă a acestei tendințe se datorează parțial persistenței cu care palladienii - carne și oase a epocii lor - și-au promovat hobby-urile și faptului că reeditările ieftine ale albumelor scumpe au adus mostre ale arhitecturii lor în regiuni îndepărtate ale țării Stil, bază Anglia bazat pe reguli și prototipuri, a facilitat reproducerea caracteristicilor sale externe Până la sfârșitul secolului devenise un simbol al respectabilității solide; băncile și clădirile administrative au continuat să fie construite în acest stil La mijlocul secolului, principiile palladianismului au fost întruchipate cu brio în planificarea urbană britanică Contrastul caracteristic palladianismului între reținerea arhitecturii exterioare a clădirii și pitorescul peisajului înconjurător a fost aplicat în aceste cazuri nu unei clădiri separate, ci întregului complex urban Motivul principal al răspândirii palladianismului constă în faptul că schema palladiană (două etaje pe bază unite printr-un portic sau pilaștri) a fost la fel de convenabil suprapusă pe cubul unui conac, pe un conac de oraș și pe o clădire de apartamente (casă cu terasă) dintr-un număr de apartamente, care au început să determine aspectul de dezvoltare nouă în orașe Palladienii au avut o contribuție semnificativă la dezvoltarea artei parcului, a cărei natură a fost în mare măsură determinată de vederile estetice ale lui Shaftesbury, care apăra frumusețea naturii naturale Grădinile „obișnuite” din punct de vedere geometric, la modă în Anglia la sfârșitul secolului al XVII-lea și începutul secolului al XVIII-lea, au fost înlocuite cu parcuri „peisagistice”, numite mai târziu „engleză” Creatorul lor principal în anii a fost William Kent Crânci pitorești alternează în ele cu poieni deschise, poteci întortocheate deschid ochiul W Hogarth „Căsătoria la modă” Încheierea contractului de căsătorie - Londra, National Gallery tot mai multe specii noi Statui, grote, ruine artificiale se ascund la umbra copacilor Contemporanii au perceput parcurile peisagistice ca întruchiparea naturalității în sine, văzând în ele o asemănare cu natura în peisajele lui Claude Lorrain, foarte venerat în Anglia în secolul al XVIII-lea Nu contraziceau gusturile clasice ale epocii Numai pentru o scurtă perioadă de timp, în anii , Anglia a fost capturată de capriciile și capriciile rococo, care s-au manifestat în principal în arta aplicată și parțial în interioare În arhitectura parcului (Kew Park în Surrey, - ) a apărut Anglia clădiri în stil exotic chinezesc Și dacă motivele orientale erau caracteristice rococo-ului european în general, atunci în Anglia li s-au adăugat elemente gotice O versiune specifică în limba engleză a lui Rococo demonstrează mobilierul ebanistului Thomas Chippendale ( - ), care a devenit faimos în toată Europa Impletirea motivelor rococo, „chineze” si gotice reprezinta aceeasi caracteristica englezeasca a produselor sale, precum si puterea, caracterul practic si eleganta lor exceptionale La mijlocul secolului, formele rococo pătrund și în produsele de argint - o zonă de artă aplicată care a înflorit de mult în Anglia O varietate de articole care decorează viața sau o fac mai convenabilă - frigidere și „fântâni” pentru vin, căni și pahare foarte comune în Anglia, servind adesea drept recompensă în competiții, ustensile de toaletă, seturi de ceai, fără de care în mijlocul Secolul al XVIII-lea nimeni nu a putut face o casă engleză bogată, ~ dezvoltată de la formele barocului la rococo, care a fost influențat de arta franceză Porțelanul englez a cunoscut și o influență puternică a rococo-ului continental Primele fabrici din Anglia Anglia au fost deschise în Bow ( ) și Chelsea ( ), apoi în Worcester ( ) și Derby ( ) Produsele Chelsea au fost deosebit de populare - mici figuri strălucitoare care serveau adesea drept sticle de parfum, grupuri pe fundalul arbuștilor înfloriți, statuete ale unor actori și scriitori celebri, eroi de teatru și literar Porțelanul englezesc foarte scump a devenit de obicei proprietatea nobilimii și era inferioară ca prevalență faianței mai ieftine și „maselor de piatră” Produse realizate din aceste materiale (în mijloc W Hogarth Curtea Gravare Anglia sfârșitul secolului al XVIII-lea, de asemenea neînstrăinat de formele rococo) a primit recunoaștere europeană Un rol important în succesul lor l-a jucat inventarea faianței fine, a desenelor tipărite și a diferitelor mase colorate O împletire deosebită a tendințelor stilistice și-a pus amprenta și asupra sculpturii engleze în prima jumătate a secolului al XVIII-lea Ca și în secolele precedente, cea mai mare parte a lucrărilor sculpturale au fost pietre funerare și portrete Majoritatea comenzilor erau încă onorate de străini care s-au stabilit în Anglia Louis-Francois Roubiliac ( - ) a adus intimitatea și grația rococoului francez sculpturii engleze Deosebit de bune sunt busturile sale portret - artistul Hogarth ( ), compozitorul Handel ( ) Executate frumos din punct de vedere tehnic, foarte veridici, sunt parcă în contact direct cu privitorul: libere de oficialitate, aceste busturi arată o nouă atitudine față de persoana umană, care se află în centrul Iluminismului În anii , iluminismul englez ajunsese deja la maturitate, iar ideile de umanism educațional au devenit dominante în viața culturală a țării Cu o completitudine deosebită ele sunt întruchipate în pictură Arta portretului cunoaște o înflorire fără precedent, genul satiric capătă o forță și originalitate excepționale, iar peisajul face pași mari Realizările picturii engleze datează din vremea când apare o constelație strălucitoare de nume: Swift, Richardson, Stern, Fielding, Smollett și Burns în literatură, David Hume și Joseph Priestley în filozofie, Adam Smith în economia politică, Edward Gibbon în știința istorică Credința în puterea minții umane, pătrunderea activă în viața publică și convingerea în posibilitatea reînnoirii și transformării acesteia prin educația și iluminarea omului - aceste opinii, caracteristice iluminismului în general, au fost împărtășite de reprezentanții săi englezi Ei au văzut un mijloc eficient de educație în critica satirică, iar specificul caracterului național al britanicilor a întărit această trăsătură Dar Iluminismul englez avea propriile sale particularități Dezvoltându-se într-o țară în care revoluția burgheză avusese deja loc și unde baza sistemului stabilit a fost un compromis între nobilime și burghezie, a fost lipsită de patos revoluționar Nici nu s-a remarcat prin orientarea civică consistentă care a condus în Franța la cererea de „libertate, egalitate și fraternitate” Britanicii, atât în literatură, cât și în artă, și-au concentrat atenția în principal asupra vieții și obiceiurilor de zi cu zi, asupra activităților personale, practice ale unei persoane Faptele eroice ale vechilor romani, care au inspirat atât de mult Franța, de regulă nu le păsa prea mult Iluminismul englez nu a fost omogen Majoritatea reprezentanților săi au fost mulțumiți de ANGLIA rezultatele compromisului din și doar câțiva au fost suficient de perspicace pentru a vedea părțile întunecate din societatea burgheză în curs de dezvoltare Printre ei s-a numărat și William Hogarth ( - ), primul pictor important al Școlii Naționale Engleze Prin toată opera sa trece afirmarea artei progresiste, impregnată de tendințe democratice Chiar și în tinerețe, Hogarth a declarat război „expertilor” aristocrați, publicând o gravură cu „Masquerades and Operas” ( ), care era un atac asupra gusturilor Burlington și Kent Și la sfârșitul vieții W Hogarth Bal de nuntă Londra, Galeria de Artă Camberwell County Anglia W Hogarth Fata de creveți anii Londra, National Gallery Anglia legendă la gravura „Timpul fumigând tabloul” ( ), parcă argumentând cu opinia poetului Pop asupra necesității de a urma autoritățile antice, el scrie: „Întoarce-te la natură și la tine și nu învață să simți din alții " Aceeași idee stă la baza tratatului său „Analiza frumuseții” ( ) Hogarth își dedică tratatul nu aleșilor, ci „întregii lumi”, și își adresează arta celui mai larg cerc de spectatori În anii în care circulația ziarelor și revistelor creștea rapid în Anglia, Hogarth „mărește circulația” picturilor sale în ulei, repetându-le în gravuri care divergeau atât în țară, cât și în străinătate Reproducerea grafică a existat în Anglia înainte de Hogarth Dar acelea erau gravuri scumpe care reproduceau în mare parte portrete ale clienților eminenti Rolul gravurilor lui Hogarth este complet diferit - relativ ieftine, au servit ca mijloc de diseminare a ideilor sale Gravurile au fost la mare căutare și au găsit un răspuns viu din partea privitorului Hogarth se referă direct la viața Angliei contemporane, expunând fără milă laturile sale negative Corupția parlamentului, decăderea armatei, sărăcirea maselor, licențialitatea moravurilor - toate acestea devin subiectul satirei sale Genul satiric capătă calități fundamental noi în opera lui Hogarth, nu numai datorită amplorii subiectului și profunzimii viziunii satirice, ci și datorită originalității limbajului artistic L A Davies Familia Ruckers-Leeds BINE Anglia, colecție privată lucrările pot fi întotdeauna citite în mai multe planuri O serie de tablouri „Mot’s Career” ( , Londra, Muzeul John Soane), „Fashionable Marriage” ( - , Londra, National Gallery) și „Elections” ( , Londra, John Soane Museum), o serie de gravuri „Four Times of the Day” ( ), foile „Enoriașii adormiți” ( ), „Curtea” ( ) și multe altele sunt percepute dintr-o latură pur cognitivă, cotidiană, conțin informații de actualitate; în același timp, ele conțin cu siguranță o controversă cu estetica aristocratică a clasicismului, se bucură de diversitate Anglia o varietate de tehnici satirice Și în toate cazurile, ei dau privitorului o lecție de morală, pentru că, ca un adevărat educator, Hogarth vede scopul artei sale în a fi utilă societății Ceea ce era nou în arta europeană a fost combinarea picturilor satirice în cicluri narative extinse, pe care Hogarth le construiește ca un dramaturg Opera artistului este în multe privințe asemănătoare cu literatura educațională și teatrul Dar apelul lui Hogarth la teatru este fundamental diferit de teatrul larg răspândit în arta aristocratică a secolului al XVIII-lea scene lizate şi portrete Pentru Hogarth, decizia „teatrală”, dramatică a compoziției este un mijloc de a da o mai mare importanță ideii sale, de a o extinde atât în timp, cât și în spațiu Odată cu picturile lui Hogarth, viața de actualitate a izbucnit violent în pictura engleză Dar faptul că Hogarth în pânzele sale nu s-a îndreptat către categoria obișnuită de „frumos”, ci și-a dedicat pensula esteticii „urâtului”, este cel mai important fapt din istoria artei europene Însuși principiul de a-l expune pe „urât” pentru a-l demasca și a-l condamna este oarecum Anglia Legătura dintre opera lui Hogarth și opera lui Goya și Daumier, anticipează pozițiile realismului critic din secolul al XIX-lea Deși realismul lui Hogarth este încă foarte ilustrativ, înfățișând „urâtul”, el afirmă prin aceasta „frumosul” Prin urmare, nu există o linie de netrecut între ciclurile satirice ale lui Hogarth și portretele sale Idealurile pozitive ale artistului sunt întruchipate în ele direct și direct Portretele căpitanului Korem ( , Londra, Orfelinatul Korem), doamna Salter (c ), servitorii lui Hogarth ( ; ambele la Londra, Tate Gallery), o capodopera precum „Fata cu creveți” ( , Londra, National Gallery), exprimă credința artistului în natura umană în mod inerent sănătoasă Din punct de vedere pur educațional, Hogarth afirmă în ei valoarea unei persoane, indiferent de clasă bufnițe și moșii și subliniază simpatiile sale democratice Contemporanii lui Hogarth i-au reproșat că i-a neglijat pe „vechii maeștri”, dar multe dintre lucrările sale arată o cunoaștere excelentă a lui Rafael, a barocului european și a lui Rembrandt Pe de altă parte, este evident că Hogarth a folosit tehnicile populare de lubok satiric În mod clar, cunoașterea lui Hogarth cu arta lui Bosch și Brueghel, precum și cu grafica lui Callot Cu toate acestea, lucrările vechilor maeștri, dându-i lui Hogart de gândit, nu devin niciodată subiect de imitație Metoda lui Hogarth - de a observa viața direct în toate manifestările ei și de a o judeca din pozițiile sale educaționale - triumfă în toate genurile pe care le dezvoltă În ciclurile satirice, este utilizat pe scară largă Anglia S Scott Podul Westminster Londra, Tate Gallery folosește grotescul și multe alte tehnici ale comicului, dar imaginile pe care le creează nu sunt caricaturale Expresiile și gesturile faciale pline de viață dezvăluie personajele, particularitățile naturii personajelor sale, iar tehnicile satirice le ascuți și le subliniază Stăpânirea poveștii și expresivitatea detaliilor specifice fac să pară plauzibile chiar și situațiile aduse la gradul extrem de grotesc Realizările picturale înalte ale lui Hogarth au fost deosebit de evidente în portrete Metoda de descompunere a culorilor folosită de el este apropiată de descoperirile lui Chardin și vă permite să întindeți firele către opera lui Goya și a maeștrilor din a doua jumătate a secolului al XIX-lea Pensula flexibilă și largă a lui Hogarth nu are o pasiune pentru decorativitate; cel mai adesea, o pensulă este un mijloc de a crea o formă mobilă, expresivă, care nu contrazice asta rolul important pe care Hogarth îl atribuie în teoria și practica sa a liniei Renumita „linie a frumuseții și a atractivității” serpentină, asupra căreia artistul insistă atât de mult în tratatul său, este adusă la viață de el în primul rând într-o siluetă expresivă În sinuozitatea liniilor compozițiilor lui Hogarth, cercetătorii au găsit în mod repetat asemănări cu formele rococo, mai ales că culoarea deschisă, oarecum atenuată a multora dintre lucrările sale sugera și acest stil Dar în preferința lui Hogarth pentru liniile curbe, acesta nu este un ecou al artei aristocratice, ci o altă fațetă a afirmării pasionale a fluxului etern al vieții În Anglia burgheză, care era dragă idealului „mijlocului de aur”, arta lui Hogarth părea prea îndrăzneață Contemporanii au preferat alți artiști, mai puțin „răzvrătiți” În felul lor, acești maeștri s-au alăturat și ei în căutarea unor noi căi în artă Aici un rol deosebit i-a revenit portretului De mult răspândit în Anglia, acest gen în secolul al XVIII-lea îmbracă forme excepțional de variate De obicei, ascensiunea în arta portretului se datorează aspirațiilor umaniste ale epocii sau nevoii clientului de a-și afirma prestigiul În Anglia secolului al XVIII-lea, ambele au avut loc în același timp Apariția unui nou client - burghezia mijlocie - a condus la mijlocul anilor la crearea unui grup Anglia portret, care a primit denumirea de „colocvial” în Anglia Membrii familiei au fost reprezentați ca și cum ar avea o conversație în casa lor sau pe fundalul unui parc și al unui conac - o sursă a mândriei lor Alături de ei le puteți vedea câinii, caii, jocheul sau servitorul preferat În secolul al XVIII-lea, portretul „conversațional” a primit cea mai completă formă în Anglia Burghezul englez a fost impresionat de elementul inerent de reprezentativitate, în timp ce formatul mic al portretelor „conversaționale” a făcut posibilă plasarea acestora în micile interioare ale unei case burgheze Originar din Franța, Philippe Mercier ( - ), strămoșul acestui gen în Anglia, păstrează în multe privințe în astfel de portrete o afinitate pentru rococo francez În mâinile lui Hogarth, aceștia dobândesc viață și sunt îmbogățiți într-un mod pitoresc Pensula lui Francis Hayman ( - ) conferă portretelor „conversaționale” o atenție care anticipează starea de spirit din primele pânze ale lui Gainsborough Fermecatoare prin naivitatea lor, portretele lui Arthur Davies ( - ) subliniaza soliditatea burgheza a clientului Joseph Highmore ( - ), în cea mai bună lucrare a sa Mr Oldham and His Friends (Londra, Tate Gallery), cu umor blând transmite personaje tipic englezești, apropiindu-se de Hogarth în expresivitate Picturile lui Highmore bazate pe „Pamela” a lui Richardson (c ) reprezintă scene concrete, pline de viață, ale vieții londoneze În spirit, unele dintre ele sunt foarte apropiate de portretele „conversaționale” În Anglia secolului al XVIII-lea, peisajul „topografic”, care surprinde cu exactitate ceea ce s-a văzut, a fost utilizat pe scară largă Este caracteristic că Antonio Canaletto, care a ajuns în Anglia, a fost mai popular aici decât acasă în Italia Adeptul său englez Samuel Scott (c - ) a perceput principalul lucru în opera lui Canaletto: pictorul principal nu este neapărat un cronicar lipsit de pasiune Vederile Londrei create de Scott sunt valoroase nu doar ca documente ale epocii, ci și ca opere de artă, transmițându-ne dragostea maestrului pentru orașul său, culorile sale moi nordice De la mijlocul secolului al XVIII-lea, arta engleză a intrat într-o perioadă de maturitate Apare o galaxie de meșteri talentați care lucrează în diverse genuri Un semn de recunoaștere a rolului crescut al artei a fost crearea în a Academiei Regale de Arte Deși oficial se afla sub patronajul regelui, de fapt nu depindea de curte și era relativ mai liberă în aprecierile sale decât academiile din alte țări Portretul a dominat expozițiile academice Trăsăturile dezvoltării Academiei au fost determinate și de faptul că ea a făcut primii pași în anii crizei iluministe care începuse deja în Anglia Abia prinsă contur, doctrina academică engleză se confruntă deja cu vederi opoziționale care se nasc atât în mediul academic însuși, cât și în afara acestuia Anglia J Wedgwood vaza Portland Kuskovo, Muzeul de Ceramica Arta Angliei din a doua jumătate a secolului al XVIII-lea prezintă un tablou complex și contradictoriu - aici apar și se împletesc diverse tendințe, care ulterior vor fi destinate să primească o formă mai completă în arta țărilor continentale În anii , în Anglia a început un nou val de entuziasm pentru antichitate, care acum, urmând teoriile lui Winckelmann, este abordat direct, ocolind Renașterea Deja la începutul anilor , aici au apărut publicații fundamentale ale monumentelor antice, colecționarea de marmură și vase antice a devenit o pasiune a englezilor bogați Mai plană, în comparație cu Palladian, interpretarea formelor arhitecturale, netezimea contururilor în lucrările sculpturale și picturale sunt acum percepute ca standardul de „simplitate nobilă și grandoare calmă” inerente artei antice Dar dacă în alte țări europene clasicismul secolului al XVIII-lea a devenit o etapă esențial nouă în cultura lor, atunci în Anglia, unde oamenii erau pasionați de antichitate în prima jumătate a secolului, faza „neoclasică” nu se remarcă atât de puternic Mai mult, nu exclude existența paralelă a paladianismului Unul dintre ultimii palladieni englezi proeminenți, William Chambers ( - ), construiește celebra Somerset House din Londra - o clădire cu rusticare bogată a fațadelor, cu loggii și portice - relativ târziu, în - Spre antichitate, perceput prin prismă Anglia arta „vechilor maeștri”, însuși președintele Academiei Reynolds și remarcabilul pictor peisagist din a doua jumătate a secolului al XVIII-lea Richard Wilson și alți artiști își transformă estetica Interesul pentru problemele urbanistice caracteristice Europei din a doua jumătate a secolului al XVIII-lea primește o refracție specifică în Anglia Spre deosebire de Franța, crearea de ansambluri rezidențiale a devenit aici de importanță primordială Piețele palladiene târzii de la Bath ( - ), cu fațadele lor unificate de case de închiriat, reprezintă unul dintre exemplele remarcabile ale soluției artistice a acestei probleme în cadrul clasicismului englez din secolul al XVIII-lea Construcția de străzi, piețe rotunde și semicirculare cu clădiri rezidențiale, decorate cu o singură fațadă, a devenit de atunci caracteristică Angliei Acest lucru a devenit posibil datorită uniformității apartamentelor cu etaje sau cu trei etaje situate în rânduri lungi În a doua jumătate a secolului, ansamblurile deosebit de rafinate de acest fel au fost create de unul dintre fondatorii clasicismului englez - Robert Adam ( - ), care a lucrat în colaborare cu frații săi Din păcate, Adelphi din Londra (însemnând „frați” în greacă) nu a supraviețuit, dar Charlotte Square din Edinburgh poate da încă o idee bună despre reținerea elegantă a acestui stil Conform proiectului lui Adam, au fost create Arhivele și Universitatea din Edinburgh, R Adam Cameră „etruscă” din conacul Osterley Park - Londra conace nobiliare și clădiri publice din Londra Caracteristicile stilului lui Adam se manifestă cel mai clar în interioare Camerele de conace planificate convenabil sunt diverse ca mărime și formă, combinații neașteptate de culori Tavanele și pereții sunt umplute cu ornamente luminoase, zdrobite, dar rafinate, care amintesc de frescele pompeiene și picturile cu vaze grecești, considerate etrusce în secolul al XVIII-lea „Camera etruscă” din conacul londonez din Osterley Park ( - ) oferă o idee despre natura operei lui Adam, transformând motivele antice într-un stil rafinat, pur liniar Stuc, tablouri, covoare, mobilier Anglia lenjerie și chiar vase - totul se face după desenele lui Adam O parte integrantă a decorului sunt mici tablouri sentimentale inserate în pereți pe teme ale istoriei antice sau ale mitologiei În conformitate cu tonurile deschise predominante în interior, este executat și mobilierul clasicismului englez În Europa, produsele celebrului producător de mobilă Thomas Sheraton ( - ) au devenit celebre Lemnul satinat de culoarea caisei, lemnul de iepure maro deschis, lemnul alb cu tentă verde din alte soiuri sunt materialele preferate din care Sheraton a creat mobilier de forme calme cu predominant contururi drepte și ovale Elegantă și confortabilă, a fost realizată având în vedere „clasele de mijloc” Nu mai puțin faimosul George Hepplewhite ( - ) a realizat mobilier confortabil, rafinat și auster pentru uzul de zi cu zi Producția de masă a fost o caracteristică specifică clasicismului englez Josiah Wedgwood ( - ), unul dintre cei mai mari antreprenori englezi, care a pus cele mai noi metode de producție în slujba industriei de artă, a inundat literalmente întreaga lume cu produsele sale Din masa „jasp”, de culoare albăstruie sau verzuie, întreprinderile Wedgwood au produs nu numai Anglia la vase, dar și inserții pentru mobilă, broșe și alte decorațiuni Folosind pe scară largă forme de antichități, Wedgwood a plasat de obicei o compoziție de relief albă clar vizibilă pe un fundal colorat Perfecțiunea lucrării acestor produse, rafinamentul gustului au confirmat faima Wedgwood în diferite țări și pe piața mondială În sculptură, cele mai de succes lucrări au fost portretele Cel mai mare maestru al lor a fost Joseph Nollekens ( - ) Bustul de marmură al lui Charles James Fox ( ), conducătorul Whig-ilor și un vorbitor strălucit, păstrat în Hermitage, este un exemplu excelent al artei lui Nollekens, care a luat J Flaxman Vulcanul în fața lui Thetis Ilustrație pentru „Iliada” de Homer Anglia T Pitt „The Long Gallery” de la Strawberry Hill de H Walpole - Comitatul Middlesex Anglia J Reynolds Portretul lui Nellie O'Brien - Londra, Colecția Wallace Anglia J Reynolds Doamna Siddons ca Muza Tragediei BINE Londra, Dulwich College Gallery sculptura un loc asemănător cu cel din pictură i-a aparținut lui Reynolds Unul dintre cei mai mari sculptori englezi, John Flaxman ( - ), a devenit faimos pentru modelele de relief pentru ceramica Wedgwood și desenele de contur ușoare pentru Iliada și Odiseea lui Homer și Divina Comedie a lui Dante, remarcate prin puritatea liniilor fluide; contemporanii au văzut în ele întruchiparea idealului clasic de frumos Aceste lucrări ale lui Flaxmann au marcat începutul fascinației pentru desenele de contur atât de tipice clasicismului european al secolului al XIX-lea Simpatia durabilă pentru arta medievală, caracteristică Angliei, a căpătat un caracter calitativ nou la mijlocul secolului al XVIII-lea, ceea ce a permis cercetătorilor să vorbească despre o „renaștere gotică” Încă din , criticul literar Thomas Wharton a atras atenția compatrioților săi asupra virtuților „vechii arhitecturi naționale gotice” O mare atenție a fost acordată monumentelor arhitecturale din Evul Mediu de către poetul Thomas Gray Printre primii care au adus un omagiu goticului este celebrul scriitor și critic Horace Walpole În , a publicat senzaționalul „roman gotic” Castelul din Otranto, iar în Anglia J -R Smith Portretul Lady Montagu („Iarna”) Gravura neagră dintr-un original de J Reynolds J Reynolds Portretul lordului Heathfield - Londra galeria Națională În anii , el își transformă moșia, Strawberry Hill, într-un fel de castel medieval cu un turn, ferestre tip lancet și o sală a cavalerilor Evenimentele furtunoase ale revoluției industriale au exacerbat sentimentul morții drumului „bunei Anglie”, au dat naștere la dezamăgire în rezultatele progresului burghez În literatura și arta trecutului țării lor, precum și în antichitate, au început să caute exemple de manifestări puternice și pasionale ale sentimentelor, personaje sublime și puternice Goticul începe să se opună Renașterii, declarând arta Evului Mediu întruchiparea libertății creatoare, spre deosebire de căutarea tiparelor inerente Renașterii și bazate pe aceasta Iluminarea Pasiunea pentru gotic în Anglia în a doua jumătate a secolului al XVIII-lea a fost una dintre manifestările tendinței romantice emergente Arta engleză a acestui timp a fost în mod natural afectată de disputele estetice care au reflectat criza Iluminismului În centrul acestor dispute se află conflictul dintre principiile raționaliste și emoționale, contradicțiile dintre normativitatea care s-a păstrat în estetica iluminismului și dezvoltarea ulterioară a interesului pentru individ, specific autentic Cele mai mari succese ale artei engleze sunt asociate cu un apel direct la realitatea înconjurătoare Este în asta Anglia Anglia G Raeburn Portretul lui John Sinclair BINE - Edinburgh Galeria Națională a Scoției În acest caz, au fost create lucrări convingătoare și originale Aproape fiecare maestru al școlii engleze, chiar dacă principalele sale interese s-au înclinat spre alte genuri, a lucrat ca portretist, contribuind la dezvoltarea acestei zone de artă În portretul din a doua jumătate a secolului din Anglia, trăsăturile umanismului iluminist continuă să se manifeste cel mai clar Unul dintre cele mai importante locuri din arta acestui timp îi aparține lui Joshua Reynolds ( - ), primul președinte al Academiei Regale, un pictor și teoretician care împărtășea multe dintre punctele de vedere ale corpuri ale Iluminismului Cu toate acestea, opera sa nu se mai distinge prin integritatea pe care o poseda teoria și practica lui Hogarth În teoria sa, expusă în celebrele „Discursuri”, Reynolds aderă la estetica clasică În problema cardinală a disputelor estetice din secolul al XVIII-lea – care este mai înalt, artă sau natură – el ia partea celor care consideră natura imperfectă; insistă asupra inviolabilității normelor de frumusețe și se concentrează pe mostre antice Recunoscând antichitatea refractată prin arta „vechilor maeștri”, Reynolds, un artist foarte educat, se inspiră din Anglia J Romney Portretul doamnei Brian Cook New York, Muzeul Metropolitan de Artă Anglia / T Gainsborough Portretul fiicelor artistului BINE Londra, National Gallery Inspirația din aceste surse, referindu-se foarte larg la arta nu numai a Italiei, ci și a Flandrei, Olandei, Franței, nu ignoră opera predecesorilor săi englezi, inclusiv Hogarth Dar, în același timp, patosul furtunos al lucrărilor sale ulterioare și, uneori, atracția pentru efectele dramatice, fac posibilă simțirea ecourilor noilor interese ale epocii în clasicismul lui Reynolds Ca reprezentant al Academiei, Reynolds reprezintă ierarhia genurilor și încearcă să introducă în pictura engleză compoziții „istorice”, executate într-un „stil înalt” și adresate în primul rând nu „tuturor”, ci „experților” Ca practician, Reynolds se abate adesea de la teoria sa A creat puține compoziții „istorice” „Hercule strangulând șarpele” ( - , Leningrad, Ermitaj) - un tablou comandat de Ecaterina a II-a și care glorifica victoriile tinerei Rusii - unul dintre cele mai bune Dar și aici, tendința spre concret, caracteristică Angliei, prevalează asupra abstractului și generalului Figurina pruncului Hercule care se ocupă ocupat de șerpi, bazată pe impresia din natură, argumentează cu ipostaze și gesturi canonice Un număr de persoane au un caracter portret Reynolds a intrat mai întâi în istoria artei ca pictor portretist Numeroasele sale portrete (uneori până la o sută cincizeci pe an!) creează o panoramă largă a vieții sociale a Angliei pe vremea când ea era deja învingătoare pe mare și a devenit una dintre țările de frunte din Europa Credința iluminismului în om este puternică în aceste portrete, dar patos critic, ha Anglia caracteristică operei lui Hogarth, este înlocuită de patosul de afirmare și glorificare al lui Reynolds În portretele sale - toți cei care se află „pe creasta unui val”: eroii zilei, generali, precum Lord Heathfield ( - , Londra, National Gallery), oameni de știință și scriitori celebri - criticul Samuel Johnson ( , Londra) , National Gallery ), celebrul romancier Lawrence Sterne ( , Anglia, colecție privată), marii actori David Garrick ( , colecția Reginei) și Sarah Siddons, pe care Reynolds o prezintă ca Muza Tragediei ( , SUA, San Marino) , Galeria Huntington, c , Londra, Dulwich College Gallery), bătrână imperioasă Contesă Albemarle ( - , Londra, Galeria Națională), Ducesă de Devonshire ( , colecția Ducelui de Devonshire), faimoasa frumusețe londoneză Nellie O' Brien ( - , Londra, colecția Wallace) și alții Există numeroase portrete pentru copii la comandă care atrag prin ficțiunea lor Gravitând spre maiestuos și semnificativ, Reynolds transferă adesea portretului cerințele care au fost puse asupra compozițiilor „istorice” Colorarea caldă, bogată, în care sunt ghicite lecțiile vechilor maeștri, îl ajută să transmită imaginilor o euforie eroică El evită detaliile, se străduiește pentru o transmitere generalizată a naturii, bazată pe ideile de frumusețe ideală care s-au dezvoltat în Italia în timpul Renașterii Mai ales acesta din urmă caracteristic portretelor sale feminine Dar chiar și în portretele lui Reynolds, idealul și realul se găsesc într-o relație complexă Multe portrete, în special masculine, sunt convingătoare prin vitalitatea lor Artistul nu se repetă aproape niciodată El caută toate soluțiile compoziționale noi, găsește ipostaze și fundaluri care corespund personajelor descrise, ocupației lor Asemenea maeștrilor unui portret baroc reprezentativ, el nu refuză atributele care ajută la dezvăluirea imaginii Dar obiectele din portretele sale servesc de obicei nu doar ca o trăsătură de identificare, ci sunt inseparabile de proprietarii lor și ei înșiși, parcă, poartă pecetea personajelor și simpatiilor lor Fără a uita să arate poziția clienților săi în societate, Reynolds le subliniază calitățile „naturale”, umane În pânzele sale oamenii trăiesc, acționează, gândesc „Naturalul” se dovedește întotdeauna a fi imaginea ideală a unui englez activ și energic al secolului al XVIII-lea Nu calitățile de clasă sunt înălțate sau glorificate, ci bogăția lumii spirituale, activitatea naturii umane Capacitatea iluminismului de a aprecia la o persoană nu originea, ci calitățile umane, tehnica de pictură genială, pensula largă și colorarea bogată sunt caracteristice pentru majoritatea lucrărilor portretiștilor englezi din a doua jumătate a secolului, cu toate diferențele în scrisul lor individual de mână Dar, spre deosebire de abordarea raționalistă a lui Reynolds, mulți dintre Anglia contemporanii săi pun mai mult accent pe percepția emoțională a naturii Talentul lui George Romney ( - ) are diferite fațete Ca portretist, este aproape de idealurile iluminismului și concurează cu succes cu Reynolds Dar majoritatea portretelor sunt rezolvate de el într-un mod mai intim sau personal Imaginile nu devin colective, ca în cazul lui Reynolds Scrise într-o manieră picturală liberă, gloriind farmecul tinereții, portretele lui Romney, precum The Pastor's Daughter (Londra, Tate Gallery), sunt foarte eficiente O serie de lucrări ale lui Romney, precum „Lady Hamilton as a Bacchante” (c , Anglia, colecție privată), vorbește despre capacitatea artistului de a realiza o simplitate expresivă a conturului în spiritul idealurilor clasicismului Caracteristica lui Romney o oarecare superficialitate a caracteristicilor este compensată de ușurința plină de viață în imaginea modelului Scoțianul Henry Raeburn ( - ), oarecum depărtat, se remarcă prin talentul său realist, nuanțat de emoție romantică Modelarea puternică a formei, o pensulă largă încrezătoare îi disting pânzele Asemenea dintre ei, cum ar fi portretul judecătorului domnul Newton (c , Edinburgh, National Gallery of Scotland), au îndrăzneală și caracter direct Portretele unor scoțieni eminenți, cum ar fi baronetul John Sinclair (c - , ibid ), înfățișați în costume naționale pe fundalul munților, creează o imagine ori curajos, plin de mândrie și demnitate Alții, precum portretul soților Clarke (c , Irlanda, colecția lui A Beit), atrag cu poezia lor Galaxia pictorilor remarcabili de portrete include John Hoppner ( - ), John Opie ( - ) și mulți alții La începutul secolului al XIX-lea, tradițiile școlii Reynolds au fost completate de Thomas Lawrence ( - ), primul portretist englez care a fost primit cu entuziasm în Europa în timpul vieții sale Începând cu pânze apropiate de Reynolds, se ajunge la artă genială, dar rece, în anii în care Anglia începe să conducă reacția europeană În literatura de artă engleză, a devenit obișnuit să se compare opera lui Reynolds și unul dintre cei mai mari artiști din a doua jumătate a secolului al XVIII-lea, Thomas Gainsborough ( - ) În pictura engleză, ele exprimă cel mai pe deplin cele două aspecte principale ale gândirii estetice a iluminismului: raționalistă și emoțională Gainsborough și-a petrecut tinerețea în provincii și pentru tot restul vieții și-a păstrat dragostea pentru natura țării sale Spre deosebire de Reynolds, lucrările vechilor maeștri, cu excepția lui van Dyck, nu au jucat un rol semnificativ în modelarea operei sale Fiind membru al Academiei, el, în esență, a stat deoparte, căutându-și propriul drum în artă Un simț sporit al naturii și muzicalitatea au devenit trăsături importante ale talentului lui Gainsborough Anglia T Gainsborough Portretul ducesei de Beaufort (?) Sfârșitul anilor Leningrad, Schitul Anglia Atenția accentuată acordată sferei emoționale a vieții umane îl determină pe Gainsborough să creeze portrete pereche, care subliniază apropierea spirituală a celui reprezentat Acest tip de portret se regăsește în toate perioadele operei sale, dar „Portretul fiicelor artistului” neterminat (c , Londra, National Gallery) rămâne de neîntrecut în vioicitatea transferului de personaje și inmediatețea sentimentului Lucrarea matură a lui Gainsborough (care a trăit la Londra după ) este caracterizată de portrete în lungime pe un peisaj Farmecul lor principal constă în percepția poetică a naturii umane, crescută de idealurile iluministe În portretele lui Gainsborough, se simte nu atât starea de spirit a modelului în sine, cât ceea ce artistul caută la ea Îi place să sublinieze trecătorul, trecător Eroii portretelor sale sunt visători Idealul lui nu este energia și eficiența, ca la Reynolds, ci spiritualitatea Expresivitatea ochilor în portretele feminine, alungirea proporțiilor, care conferă fragilitate și grație figurilor, sunt trucurile preferate ale lui Gainsborough În pânzele sale predomină începutul liric, iar peisajul însoțește starea de spirit a celor înfățișați Un rol excepțional de important îl joacă maniera pitorească de execuție Pânzele târzii ale lui Gainsborough sunt, parcă, țesute din lovituri ușoare de diverse forme și densități, argintii, verzui, albastru Mijloacele curg, vibrează, apoi devin mai groase, parcă s-ar înghesui, apoi lăsați libere bucăți de pânză „Melodia” incitantă a loviturilor în sine captează privitorul Partea puternică a lucrării lui Gainsborough a fost întotdeauna un simț subtil al ritmului În capodopere precum Băiatul albastru (c , SUA, San Marino, Galeria Huntington), Portretul doamnei Graham ( , Edinburgh, Galeria Națională a Scoției), Portretul lui Hullett, mai cunoscut sub numele de Morning Walk” ( ) , Londra, National Gallery), „Portretul ducesei de Beaufort” (?) ( , Leningrad, Hermitage), „Portretul doamnei Sidsons” (c - , Londra, National Gallery) , rafinamentul luminii contururile vă permite să recunoașteți „scrierea de mână” specifică lui Gainsborough Întărirea începutului emoțional se remarcă și în peisajul englez din a doua jumătate a secolului al XVIII-lea, cel mai clar în peisajele din Gainsborough, mai puțin clar în pânzele lui Richard Wilson ( - ) Unul dintre cei mai mari pictori de peisaj englezi, Wilson dezvoltă tradițiile peisajului „clasic” în spiritul lui Lorrain și Duguet, deși apreciază foarte mult și peisajele luminoase ale Capului Olandez Originalitatea picturilor lui Wilson este că, folosind schema obișnuită a peisajului „clasic”, artistul afirmă valoarea estetică ridicată a naturii țării sale, fără a încerca să-i dea un aspect italianizant Zona înfățișată de el este întotdeauna recognoscibilă, fie că este vorba de câmpuri liniștite de erica, întinse sub un strălucitor, deși nu sudic, Anglia cerul („Onslow Heath”, ca , Londra, Tate Gallery) sau maiestuosul râu Dee, împingând copacii din culise în prim plan și ducând privitorul în depărtare nesfârșită, către un lanț de munți care se topesc în ceață („Dee River Valley”, aproximativ , Londra, National Gallery) Iar în peisajele munților aspri și sălbatici din Țara Galilor („View of Snowdon”, c , Liverpool, Walker Art Gallery; „Cader Idris”, , Londra, National Gallery), Wilson este unul dintre primii în limba engleză artă pentru a aborda acele aspecte ale naturii care, în anii , ar atrage în mod deosebit romanticii englezi timpurii în căutarea lor pentru „sublim” și „pitoresc” Atitudinea profund personală a lui Wilson față de natura pământului său natal, originalitatea subiectelor pe care le-a ales, precum și interesul accentuat pentru transmiterea luminii, anticipează în multe privințe căutările ulterioare ale pictorilor de peisaj englezi Spre deosebire de pânzele maiestuoase ale lui Wilson, construite pe scenă, peisajele lui Gainsborough sunt enfatic lirice Atitudinea sa față de natură este oarecum asemănătoare cu cea întâlnită în poezia sentimentalismului englez și trece prin aproape aceleași faze Peisajele timpurii ale lui Gainsborough, adesea fundalul portretelor scutierilor rurali (Mr Andrews and his Wife, ca , Londra, National Gallery), prin admirația lor pentru dealurile și văile englezești, evocă descrierea naturii în poemul The Four a lui Thomson Anotimpurile, care s-au dovedit a fi influență mare asupra dezvoltării peisajului englez În fundalul portretelor ulterioare (Morning Walk; Portretul doamnei Robinson, , Londra, colecția Wallace), peisajul parcului, executat într-o manieră lejeră, liberă, capătă o colorare subiectiv-lirică și devine blând și rafinat, precum s-au portretizat În peisajele ulterioare („A cart going to the market”, , Londra, Tate Gallery; există mai multe opțiuni), Gainsborough ajunge la o sinteză a căutărilor sale Revine la descrierea unor tipuri specifice de natură engleză, dar le înzestra cu o mare expresivitate emoțională și putere de generalizare, anticipând pânzele celebrului peisagist englez al secolului al XIX-lea, John Constable De la începutul anilor , imaginile locuitorilor din mediul rural au apărut în lucrarea lui Gainsborough („Fata cu un câine și o ulcior”, , Irlanda, colecția lui A Bate; „Copii de la țară”, , New York, Metropolitan Museum etc ) Interpretate idilic, sunt în același timp încălzite de un sentiment cald de simpatie sinceră pentru omul de rând și sunt foarte caracteristice gusturilor Angliei anilor și În această perioadă, sub influența unei crunte prăbușiri sociale cauzate de revoluțiile agrare și industriale, în Anglia a devenit din ce în ce mai obișnuit să se creadă că doar o persoană care trăiește prin „simțire” și nu „rațiune” este capabilă să ia la inimă durerile părții suferinde a umanității ANGLIA stva Dezamăgirea progresului burghez, criza credinței iluministe în „rezonabilitatea” ordinii sociale, care a avut loc în Anglia mai devreme decât în alte țări europene, găsesc un răspuns în formarea în a doua jumătate a secolului a unor tendințe precum sentimentalismul și preromantism Reprezentanți ai sentimentalismului, care a găsit o întruchipare mai clară în literatură decât în engleză pictura, a continuat tradițiile realismului iluminist, dar a considerat măsura lucrurilor nu „rațiune”, ci „sentiment” În acest sens, opera lui Gainsborough, al cărui punct forte a fost întotdeauna un principiu emoțional, și nu o analiză logică, se apropie de estetica sentimentalismului Dar, așa cum se întâmplă de obicei cu maeștrii de mare talent, este atât mai versatil, cât și mai larg decât această tendință ANGLIA T Gainsborough Portretul lui R Andrews cu soția sa BINE Londra, National Gallery Lipsiți de claritatea politică a opiniilor lui Rousseau, reprezentanții sentimentalismului englez, în schimb, acordă o mare atenție problemelor sociale În anii - , împingând deoparte temele contemplării idilice a naturii sau melancolia liniștită a elegiilor, au apărut noi teme în literatura engleză, iar apoi în pictură - ruina și moartea peisajului englezesc, simpatia pentru cei săraci atingere descrierea vieții „omulețului”, opoziția purității manierelor săteanului față de depravarea orașelor „satanice” se repetă acum constant în sute de picturi mici Neuniformă la nivelul lor artistic, ei păcătuiesc uneori cu o dulceață sinceră, dar o interpretare sensibilă, menită să atingă privitorul și să trezească simpatie pentru cel înfățișat, Anglia N Schiavonetti "Sturz" Gravura colorată dintr-un original de pr Wheatley (din seria „Screams of London”) le-a dat un mare succes Francis Wheatley ( - ) este unul dintre cei mai caracteristici pictori ai acestui trend, care a fost renumit în special pentru imaginile sale gravate cu drăguți negustori londonezi, incluse în seria Cries of London George Morland ( - ), care îi depășește în talent, este cunoscut drept cântărețul rural englezesc Un maestru al scenelor de gen, un excelent pictor peisagist și pictor de animale, îi place să picteze colibe pitorești și locuitorii lor, fie vorbind la o cană de bere, fie dând mâncare animalelor Ruddy, în haine aspre, dar îngrijite, țăranii săi trăiesc în sărăcie, dar mereu în prietenie cu natura O pagină unică în istoria artei engleze este formată din pânze care reflectă respirația Angliei industriale, spiritul descoperirilor științifice ale epocii George Stubbs ( - ) își pictează pânzele animale veridice pe baza propriilor cercetări științifice, publicate în în lucrarea sa fundamentală „Anatomia unui cal”, furnizată cu trei sute de gravuri Unul dintre primii Stubbs începe să se implice serios în anatomia animalelor sălbatice, fără a le mai trata ca pe niște noutăți exotice Cunoaște obiceiurile animalelor sălbatice și știe să le admire frumusețea Joseph Wright din Derby ( - ), un artist de originale, își dedică pensula descoperirilor științifice ANGLIA J Moreland Țăran la fereastră Leningrad, Schitul Anglia :jr i talent natural și idiosincratic Picturile sale „Scientist Lectures on the Solar System” ( - , Derby Art Gallery) și „An Experiment with a Bird in an Air Pump” ( , Londra, Tate Gallery) par să arate procesul muncii omului de știință În aceste tablouri, precum și în scenele de muncă, reprezentate de numeroase imagini de forje (una dintre ele, , este păstrată la Schit), există un grad de autenticitate care permite să tragă fire către pictura realistă europeană al secolului al XIX-lea R Wilson Vedere la Snowdon BINE Liverpool, Galeria de Artă Walker J Stubbs Phaeton și cuplu Londra, National Gallery Anglia În același timp, opera lui Wright se caracterizează printr-un apel la efectele de clarobscur, care conferă scenelor sale de gen o oarecare teatralitate Dragostea pentru grandios, misterios și neobișnuit, precum și apelul frecvent la intrigi literare melodramatice, îl apropie pe Wright de estetica preromantismului Asemenea sentimentalismului, preromantismul a apărut în Anglia în timpul revoluției industriale, când au început să apară optimismul iluminist, claritatea raționalistă a conceptelor de viață și de artă fi supus unei revizuiri semnificative Sentimentul ciocnirii tragice a personalității umane cu rezultatele progresului burghez s-a reflectat în această tendință Apărut la mijlocul secolului al XVIII-lea, pre-romantismul englez a atins la început chestiuni în principal estetice și a acționat ca o mișcare îndreptată împotriva „regulilor” care blocau „imaginația” În același timp, interesul pentru legendele medievale și poezia populară este în creștere, autoritatea scriitorilor naționali din trecut - Shek- ANGLIA J Wright din Derby Forja Washington, Colecția Mallon spirală, Milton, Spencer De la sfârșitul anilor , în artele plastice ale Angliei au apărut multe lucrări pe subiecte fantastice de la Milton și Shakespeare, interpretate dinamic, cu contraste ascuțite de lumină și umbră, însoțite de o colorare oarecum mohorâtă, bogată Multe lucrări de acest gen au fost create pentru „Shakespeare Gallery”, deschisă în în casa unui important editor, John Boydell La executarea acestor picturi au luat parte un număr semnificativ de artiști englezi, printre care Henry Fuseli ( - ), deja celebru pentru pictura sa Coșmar Scrisă în , demonstrează cu o claritate deosebită zborul sălbatic al fanteziei artiștilor preromantici Complexitate mare și rezistență Opera creativă a lui William Blake ( - ), cel mai mare reprezentant al romantismului timpuriu, se remarcă prin vitalitatea sa Reflectând visul libertății și fericirii omenirii, este deja strâns legat de problemele artei engleze de la începutul secolului al XIX-lea Arta engleză a secolului al XVIII-lea a făcut pentru prima dată acuarela o formă de artă independentă Astfel, pictorii peisagişti John Robert Cozens ( - ) şi Thomas Gertin ( - ) au obţinut o acurateţe şi o subtilitate fără precedent în a descrie mobilitatea schimbătoare a naturii, anticipând viitoarele descoperiri ale peisajului englez Una dintre cele mai ciudate și specific forme de artă engleză s-a dovedit a fi caricatura În nicio altă țară din secolul al XVIII-lea caricatura nu a devenit la fel de răspândită ca Anglia G Fuseli Coșmar Frankfurt pe Main Muzeul Goethe Anglia J Gilray Eroi care se relaxează în magazinul de dulciuri al lui Kelsey Gravura pictată în Anglia Libertățile politice câștigate foarte devreme de burghezia engleză, încrederea în forța pozițiilor lor și jocul liberalismului generat de aceasta, deschiderea luptei politice în condițiile sistemului parlamentar, au făcut posibilă în Anglia apariția unor caricaturi de neconceput în restul Europei Aici au apărut în mod liber caricaturi ale regelui, ale familiei sale, ale politicii interne și externe ale cabinetului de miniștri Caricatura vieții de zi cu zi și obiceiurilor a ajuns la o înflorire excepțională Activitatea socială a britanicilor, generată de Iluminism, credința lor în puternicul rol educațional al satirei, susținută de exemple de literatură și artă satirică vie din Hogarth, este totul acesta a constituit terenul fertil pe care acest gen a înflorit în a doua jumătate a secolului În opera lui Thomas Rowlandson ( - ) și James Gillray ( - ), caricatura, executată prin gravură cu acuarelă, capătă o adevărată măiestrie Rowlandson a devenit faimos pentru caricaturile sale de zi cu zi, uneori grosolane în intrigile lor, dar întotdeauna vesele, mai distractive decât revelatoare Cearșafurile lui Rowlandson sunt concepute în combinații armonioase de culori și se disting prin flexibilitate virtuoasă și linii expresive Gillray este cunoscut ca un maestru al caricaturii politice ascuțite Satira lui veninoasă este directă În foile viu colorate ale lui Gillray, exponentul Anglia suntem linii de contur, exagerări grotești În vitrinele dealerilor de tipărituri au fost expuse caricaturi, stârnind atenția tuturor Dar, spre deosebire de Hogarth, care a căutat să dezvăluie însăși esența fenomenelor, caricatura engleză din a doua jumătate a secolului al XVIII-lea nu atinge cauze, de obicei întorcându-și marginea împotriva efectelor, ridiculizând indivizii Această concretețe a imaginilor conținea atât limitarea, cât și în același timp forța impactului direct al artei caricaturistilor englezi În a doua jumătate a secolului al XVIII-lea, gravura de reproducere engleză a depășit cu mult reproducerea exactă a picturilor în ulei Tehnica de gravură „maniera neagră” sau „mezzotinta” a fost utilizată pe scară largă aici Această tehnică operată în mod liber pe o pată alb-negru, a creat o textura specifică, parcă, catifelată a foii și a fost excepțional de bun pentru a transmite calitățile picturale ale pânzelor englezești Valentine Green ( - ) și John Raphael Smith ( - ) au fost cei mai pricepuți în acest domeniu Foile colorate, executate cu linie punctată, lejere și aerisite în modul de execuție, au reprodus cu mare succes scene de gen sentimental În această tehnică, Francesco Bartolozzi ( - ) nu a cunoscut rivali Executate cu o pricepere excepțională, reproducerea gravurilor engleze s-au transformat în sine în opere de artă La sfârșitul secolului, Thomas Bewick ( - ) a creat o gravură „de sfârșit” pe o secțiune transversală a unui copac Acest lucru a făcut posibilă introducerea tonului și clarobscurului cu tranzițiile sale în gravuri în lemn și, cel mai important, pentru a face gravura convenabilă pentru ilustrațiile cu tiraj mare în cărți și reviste Consecințele acestui fapt s-au simțit deja în secolul al XIX-lea RUSIA Arta rusă a secolului al XVIII-lea este mai strâns legată de dezvoltarea artistică a Europei din acest timp decât în secolul precedent, și totuși diferă de aceasta în multe privințe Ritmul și ritmul său sunt diferite, iar accentele sunt plasate diferit față de Franța, ceea ce a determinat în mare măsură întreaga gamă de probleme noi în țările europene Desigur, acest lucru s-a datorat particularităților căii istorice a Rusiei Spre deosebire de Franța, unde răsturnarea secolelor XVII-XVIII și până la sfârșitul anilor a fost cea mai lentă perioadă pentru artă, în Rusia epoca petrină a accelerat imediat ritmul frenetic al restructurării întregului mod de viață Și dacă acest ritm încetinește oarecum în al doilea sfert de secol, cu toate acestea, în ansamblu, Rusia, după ce a parcurs un drum lung în dezvoltarea socio-politică și artistică, iese până în secolul al XIX-lea pe picior de egalitate cu toate statele a Europei de Vest, și din lupta unică cu Napoleon – și învingător Indiferent cum s-au schimbat punctele de vedere asupra vremii lui Petru cel Mare în ultimii ani, acesta este un punct de cotitură decisiv în toată viața, inclusiv în artă Cumpărarea secolelor al XVII-lea și al XVIII-lea este etapa finală a lungului proces de tranziție de la Evul Mediu la vremurile moderne Schimbările viitoare au fost vizibile și în secolul al XVII-lea, dar abia de la începutul noului secol vechile tradiții rusești s-au retras hotărât în plan secund, europenismul - orientarea către Europa de Vest - devine decisiv și chiar forțat și Rusia secularizarea, secularizarea artei își iese pe deplin Aceasta nu mai este o soluție de compromis, nu o evoluție lină, ci o ruptură decisivă cu întregul sistem de canoane religioase ale Rusiei Antice Pe de altă parte, la sfârșitul secolului al XVII-lea, se preparau deja multe De exemplu, este necesar să subliniem diferitele legături cu cultura țărilor occidentale, care pot fi găsite într-un monument de primă clasă precum biserica din Dubrovitsy ( - ), sau inovații în creațiile arhitecturale ale lui I P Zarudny, care a sosit din Ucraina la cumpăna dintre secolele XVII-XVIII ( m ) Epoca petrină a fost pregătită de mișcarea anterioară, deoarece multe dintre premisele sale economice și culturale erau coapte în secolul al XVII-lea La Moscova și Rusia Centrală au fost puse bazele pentru ceea ce s-a făcut mai târziu în noua capitală - Sankt Petersburg Clădirile civile din Moscova la sfârșitul secolului al XVII-lea sunt deja create ca un singur bloc simetric (casa Troekurovi din Georgievsky Lane, ) Turnul Sukharev ( - ) este atât o clădire triumfală care comemorează victoria lui Petru asupra Sofiei, cât și primul observator astronomic rusesc, școală de matematică și „navigație”, adică o clădire publică monumentală Prima ordine clasică a apărut din nou la Moscova: în timpul extinderii Palatului Lefortovo în - , ordinul nu a mai fost folosit ca un detaliu arbitrar de design și model, ci frontonul de deasupra porții a fost ridicat în conformitate cu toate regulile Și mai semnificativ este exemplul așa-numitului Turn Menshikov ( - ) de I Zarudny, construit mai devreme decât Turnul Petru și Pavel din Sankt Petersburg și, înainte de incendiul din , a depășit înălțimea stâlpului lui Ivan cel Mare Aici, atât stăpânirea sistemului de ordine, cât și libertatea uimitoare și ușurința în manipularea acestuia sunt dezvăluite în același timp: doar uitați-vă la buclele abrupte magnifice ale volutelor uriașe de la intrarea în Turnul Menshikov și coloanele de lumină aproape de jucărie deasupra lor, interpretat mai degrabă ca parte a decorului decorativ intern I Zarudny deschide noi drumuri în acest sens: catapeteasmele sale nu mai sunt o barieră solidă înaltă sau un zid de etaje de icoane, ci o nouă sinteză de arhitectură și sculptură, dezvoltând principiul porților triumfale, ridicate pentru prima dată în cinstea capturarea Azovului în Semnificația acestei inovații - celebrarea victoriilor militare printr-o intrare solemnă prin arcuri de triumf special construite - s-a dovedit a fi foarte mare pentru dezvoltarea aproape tuturor tipurilor de artă rusă Porțile de triumf au servit drept puncte de referință la altitudine mare în construcția de noi orașe De asemenea, a fost esențial să se familiarizeze spectatorii ruși cu elementele de bază ale istoriei și mitologiei antice în decorațiunile alegorice picturale și sculpturale ale porților Dar principala realizare a întregului secol al XVIII-lea în arhitectură este Rusia D Trezzini Turnul clopotniță al Catedralei Petru și Pavel - Leningrad I P Zarudny Turnul Menshikov - Moscova noi principii de urbanism Au afectat nu numai capitala - Sankt Petersburg, ci și o serie de noi orașe de provincie - Azov și altele Dar regularitatea planurilor a suferit o modificare la nivel național-rus Deci, de exemplu, izolarea și corectitudinea geometrică a planului Sankt Petersburgului, elaborat în de francezul J -B Leblon ( - ), - a rămas pe hârtie, - iar regularitatea centrifugă specială a planului cu trei grinzi a fost întruchipată treptat în viață străzi, trecând în întinderile nemărginite ale drumurilor Rusiei Creația preferată a lui Petru I, Petersburg, fondată în , trebuia să-și facă visul unui nou oraș ideal să devină realitate Dar este foarte caracteristic faptul că Petru, neînclinat spre utopii, a conceput-o ca pe o versiune îmbunătățită a iubitei sale Olande, ca pe un oraș-port-cetate Petru nu a permis niciun „exces” nici măcar atunci când își construia o casă – de fapt, o casă, nu un palat – pentru el însuși Iar punctul aici nu este în constrângere în mijloace, ci mai presus de toate în implementarea principiului: oportunitatea, rigoarea, simplitatea Transformări profunde în toate domeniile au creat o nevoie de Rusia Rusia B K Rastrelli Anna Ioannovna cu un băiat negru - Leningrad, Muzeul Rusiei D Trezzini, A Schlüter Palat de vara Leningrad noi tipuri de clădiri - militare, publice și administrative: un șantier naval, un arsenal, un spital, un muzeu, un colegiu etc De aici și nevoia unor cărți de arhitectură, nu atât pur teoretice, cât și cele care pot fi puse imediat în practică Biroul Afacerilor Orașului (mai târziu Biroul Clădirilor) a fost organizat deja în - și a servit ca școală de arhitectură Au fost invitați numeroși arhitecți străini, dar, în esență, s-a dat preferință bunelor practici de construcție, precum Domenico Trezzini (c - ), originar din Elveția italiană sosit de la Copenhaga în , un maestru nu prea înzestrat, dar acomodator , care și-a construit toate numeroasele clădiri în mod colectiv cu ajutorul rusului kami, în primul rând cu talentatul M G Zemtsov ( - ), după moartea căruia a trebuit să-și împartă numeroasele îndatoriri între treisprezece oameni Clopotnița Catedralei Petru și Pavel, pe care Trezzini a construit-o din cu mai multă „grabă” decât biserica însăși, finalizată abia în , provine în mod clar din Turnul Menshikov din Moscova și depășește și stâlpul lui Ivan cel Mare din Kremlin Numai volutele suculente, plastic-volume ale turnului Moscovei s-au transformat aici în bucle plate, trasate grafic, conectând nivelurile și sporind ridicarea rapidă a turlei subțiri O altă clădire majoră a lui Trezzini ( - ) - clădirea celor Colegii - a fost concepută chiar de Petru I Poate că s-a bazat pe multe Rusia a repetat - la nevoie - construirea Ordinelor de la Moscova Trezzini și J -B Leblon, care a venit în Rusia în , cu puțin timp înainte de moartea sa, trebuie să fim recunoscători pentru primele proiecte model de case Mâna lui Leblon se simte în designul casei „pentru oameni eminenti” și în moșia de țară preferată a lui Peter - Peterhof, totuși, conceput în principal de țar însuși Mulți alți arhitecți și „maeștri de fântâni” au lucrat, de asemenea, acolo, deoarece sistemul grandios de fântâni era scopul principal al construcției și trebuia să servească ideii de a glorifica noua statulitate În Peterhof, ca și în Grădina de vară, apar statui pur decorative și alegorico-simbolice Sculptură seculară rotundă introdus pentru prima dată în viața de zi cu zi a unui rus Acestea erau originale antice exportate din Italia, cum ar fi Venusul Tauric, sau statui și grupuri individuale comandate de la sculptori italieni Unii dintre ei trebuiau să simbolizeze victoria armelor rusești asupra suedezilor Din cauza lipsei meșterilor lor calificați, străinii au fost invitați să creeze o astfel de sculptură Cel mai mare dintre ei a fost Bartolomeo Carlo Rastrelli ( - ), care a supravegheat crearea sculpturii decorative pentru Marea Cascada Peterhof Rastrelli a fost înainte de toate un portretist, care a perceput nu numai splendoarea solemnă a barocului, ci și materialitatea convingătoare, greutatea sculpturii barocului Și semnificația reală a ceea ce se întâmplă înainte Rusia A F Zubov Panorama din Sankt Petersburg Gravare prin ochii lui au dat putere, putere și expresivitate reală imaginilor plastice pe care le-a creat - în primul rând, imaginile lui Petru I însuși, pornind de la un magnific bust de viață ( , Leningrad, Schitul) și terminând cu un monument ecvestru solemn, ridicat la Sankt Petersburg abia în Cât privește întreaga forță impresionantă a regretatei portrete al împărătesei Anna cu un copil negru ( - , Leningrad, Muzeul Rusului), acesta personifică prin monumentalitatea sa apăsătoare una dintre cele mai dificile perioade din istoria autocrației ruse Rusia Practic, arta plastică rusă din primele decenii ale secolului al XVIII-lea este reprezentată în principal de sculpturi decorative pentru biserici și de reliefuri nu foarte calitative de către maeștri vizitatori precum Konrad Osner ( - ) și alții Excepție au fost reliefurile sculptorului german A Schlüter pentru Palatul de vară al lui Petru I ( ), cu jocul lor plin de viață de fantezie și dinamică, și mai ales cele mai interesante basoreliefuri create în - de B -K Rastrelli și A K Nartov ( - ) pentru modelul stâlpului triumfal în memoria lui Petru I și Marele Război Nordic În aceste reliefuri, se simte apropierea de gravură, care avea o mare importanță pe vremea lui Petru cel Mare Ea a jucat apoi un rol uriaș și nu doar ca informație despre nou, ci și ca principal instrument de agitație și propagandă Limbajul gravurii lui Petru este un fel de limbaj de afiș Semnificative sunt formatul său mare și dezvoltarea unor teme fără precedent - decorul porților triumfale, perspectivele și panoramele capitalelor noi și vechi, portrete ceremoniale, bătălii și „victorii” Toate acestea aveau o valoare agitațională și educativă atât de evidentă încât chiar și intenționat Rusia trimis „în curți” – de exemplu, ambasadorilor străini Au fost realizate hărți geografice aproape de aceeași dimensiune și calendare de perete ale lui Bryusov, care includeau o varietate de informații și foi de studiu precum „Noua cale de aritmetică” și, în sfârșit, tipărituri populare mari, care deveneau din ce în ce mai răspândite Lubokurile, care aveau un scop decorativ, informațional și adesea propagandistic și satiric, au fost diferite la început XVIII, nu numai prin varietatea subiectelor de actualitate, ci și prin amploarea deosebită, îndrăzneala desenului și a colorării, un fel de monumentalitate Dintre numeroșii gravori din vremea lui Petru cel Mare se remarcă frații A F și I F Zubov Alexei ( - după ) a fost deosebit de talentat - primul poet din Sankt Petersburg, fondatorul peisajului rusesc, care a lucrat și în alte genuri În arta peisagistică a lui A Zubov, era deosebit de clar Rusia A M Matveev Autoportret cu soția sa Leningrad, Muzeul Rusiei cucerirea spațiului real, un nou sentiment al profunzimii și întinderii sale După ce a stăpânit arta de a conduce, A Zubov a combinat-o cu estetica tiparului popular popular rusesc, care se observă în decorativitatea laconică specială, ritmul accentuat al liniilor distincte, contururile solide și încrezătoare, susținute de umbrirea crudă Cu linii sigure ale tăietorului, el a creat peisaje arhitecturale vesele ale noii capitale sau a descris victoriile navale ale tinerei flote rusești acea Sfârșitul lui A Zubov după moartea lui Petru a fost trist: tipografia a fost închisă, el însuși a supraviețuit din Sankt Petersburg, ca și alți artiști ruși Dar totuși, el nu este la fel de tragic ca cel al celui mai remarcabil „pui din cuibul lui Petrov” - portretistul Ivan Nikitin, punctul culminant incontestabil al tuturor realizărilor picturii de la începutul secolului Pictura din acest moment merge incredibil de rapid pe calea dezvoltării de la „parsun” în spiritul secolului al XVII-lea la astfel de capodopere de un nivel complet european, precum „Floor Hetman” al lui Ivan Nikitin (mijlocul - ) Un portret modern se naște în profunzimile scrisului de analiză, care combină acuratețea protocolară a detaliilor cu planeitatea condiționată și schematismul întregului Un exemplu de lucrări de la începutul secolelor al XVII-lea și al XVIII-lea pot fi portretele așa-numitei serii de bufoni ai Catedralei Atot-Bețive - acestea, aparent, erau pur și simplu portrete ale cercului interior al tânărului Petru I, destinat pentru noul Palat al Schimbării la Față Toate aceste portrete dure, uneori satirice, foarte specifice, se pare că datează dintr-un atelier din Moscova Sunt apropiate în compoziție și au caracteristici similare - claritatea contururilor, modelarea în tonuri maro, dar probabil că au fost făcute de diferiți maeștri Și totuși, acesta este mai mult rezultatul vechilor realizări ale secolului al XVII-lea decât stăpânirea unui nou mod european Ar putea fi dobândit învățând de la vizitatori, în niciun caz de primă clasă Rusia nyh, maeștri, cărora formarea era o datorie indispensabilă, dar de obicei o făceau foarte „eclipsant” Era posibil să mergi pe „pământ străin” Pensionarea este introdusă sub Petru I, dar el trimite tineri care și-au arătat deja abilitățile și talentele - Ivan Nikitin și alții - mai degrabă, pentru șlefuire finală și cu scopuri precis indicate Așadar, în , douăzeci de oameni au fost trimiși să studieze în străinătate în diferite tipuri de arte Soarta pensionarului personal al Ecaterinei I, Andrei Matveev ( - ), care a studiat cu sârguință la Amsterdam și Anvers și s-a întors în Rusia după moartea lui Petru I, este deoparte V V Rastrelli Palatul de vară al Elisabetei Petrovna din Sankt Petersburg - Gravura după un desen de M I Makhaev Rusia I N Nikitin hatman în aer liber anii Leningrad, Muzeul Rusiei Rusia autoportretul nom cu soția sa ( , Leningrad, Muzeul Rus) și portretele pereche ale lui I A și A P Golitsyn ( , Moscova, colecție privată), au fost zdrobite de munca nesfârșită de rutină la picturile palatelor și bisericilor și de conducerea afaceri de pictură de către echipa Cancelariei din clădiri - o lucrare care a continuat până la moartea timpurie a lui Matveev În esență, a fost un pictor mai „european” decât, să zicem, germanul I -G Tannauer ( - ) sau Marsilia L Kara-vak ( - ) Amândoi au lucrat cu conștiinciozitate și cât au putut, dar munca lor este adesea mai arhaică decât cea a pepitei ruse Ivan Nikitin Nu știm deloc numele profesorilor tinereții sale, dar în portretele Țarevnei Praskovya Ivanovna ( , Leningrad, Muzeul Rus de Stat) sau a surorii lui Petru I Natalia Alekseevna (nu mai târziu de , Moscova, Statul Tretiakov) Galerie), pictată înainte de călătoria în Italia, se vede deja o minte remarcabilă și o individualitate deosebită În cele mai bune lucrări ale sale, Nikitin se ridică la astfel de înălțimi de pricepere și de profunzime a psihologiei, încât poate fi pe deplin comparată cu celebrii maeștri ruși din a doua jumătate a secolului al XVIII-lea Remarcăm varietatea portretelor sale: diplomatul inteligent și rece G I Golovkin ( , Moscova, Galeria de Stat Tretiakov); un tânăr vesel, dar oarecum drăguț, baronul S G Stroganov; chipul formidabil și maiestuos al răposatului Petru I, luminat de reflexiile lumânărilor funerare, sau înfățișarea democratică a „hetmanului de podea” cu părul cărunt ( ), uimitor V V Rastrelli Palatul de iarnă - Leningrad prin acuratețea, strălucirea și imediatitatea caracterizării și priceperea picturală (ambele - Leningrad, Muzeul de Stat al Rusiei) Soarta lui Ivan Nikitin și a fratelui său Roman, și el artist, a fost tragică: sub muncitorul temporar Biron, au fost întemnițați, după o închisoare de cinci ani au fost bătuți cu bice și exilați în Siberia Abia după moartea Annei Ioannovna li sa permis fraților să se întoarcă, dar Ivan a murit pe drum Începutul secolului în Rusia este cea mai dificilă perioadă, când s-au creat bazele culturii ruse a noului timp și au fost întărite principiile care au avut o mare influență asupra întregii dezvoltări ulterioare a vieții sociale și artistice Paphos Rusia evoluțiile și reformele educaționale s-au exprimat în căutarea de noi metode creative și nașterea unor tipuri, genuri și forme de artă necunoscute anterior Toate acestea nu au fost ușor Ruperea bruscă a tradițiilor vechi, reglementarea de stat a multor aspecte ale vieții au dus uneori la conflicte tragice Alături de fenomene noi și de recunoașterea demnității unui individ, au existat exemple nu mai puțin frapante de arbitrar, lipsă de drepturi și neglijarea acestei demnități Sensul principal al momentului de cotitură în artele plastice rusești la începutul secolelor XVII-XVIII a fost, pe de o parte, descoperirea bucuroasă și cucerirea lumii reale, în primul rând prin stăpânirea unei singure extinse în profunzime, și nu doar spațiul răspândit pe un plan, și, pe de altă parte, în prospețimea și imediatitatea percepției în portretul unui nou, persoană activă în individualitatea sa unică Cel mai uimitor lucru din arta rusă a erei petrine, ca, într-adevăr, în toate celelalte domenii ale vieții statului rus, este viteza de stăpânire și procesare a lecțiilor occidentale în felul lor Până la sfârșitul primului sfert al secolului al XVIII-lea, procesul complex și dificil de a pune bazele unei noi arte a fost aproape finalizat - Rusia I Ya Vishnyakov Portretul lui Sarah Farmer anii Leningrad Muzeul Rusiei Rusia I P Argunov Portretul unei femei necunoscute în costum rusesc Moscova, Stat Galeria Tretiakov trăsăturile naționale primordiale s-au transformat și, în felul lor, maeștrii importați s-au reconstruit treptat și proprii artiști mari s-au maturizat, trecând pe calea uceniciei europene Această nouă artă a avut un impact profund asupra artei populare, a dat naștere noilor sale forme, dar și ea însăși a perceput impactul fructuos al folclorului tradițional Timpul surd al atemporalității care a urmat morții lui Petru I a afectat și arta, creșterea acesteia a fost întârziată Eficiența, simplitatea și semnificația internă a imaginii, caracteristice artei de la începutul secolului, sunt înlocuite treptat de fastul extern greu Dar deja din anii a început o nouă ascensiune națională După stagnarea anilor , Rusia intră din nou într-o perioadă de dezvoltare rapidă Victoriile răsunătoare ale armelor rusești, extinderea și unificarea pieței întregi rusești, tot felul de beneficii pentru clasa conducătoare a nobilimii, care au contribuit la îmbogățirea și prosperitatea acesteia și, în cele din urmă, creșterea ideilor iluministe a creat premisele pentru o puternică înflorire a culturii Strălucirea monarhiei absolutiste a cerut o mai mare solemnitate și splendoare Arhitectura din vremea lui Petru cel Mare i se părea prea modestă, de afaceri, de zi cu zi pentru noua conștiință mândră de sine Clădirile grandioase au fost concepute pentru a întruchipa această viziune majoră asupra lumii, patosul ei Petersburg dintr-un oraș fortăreață și un oraș port se transformă într-un oraș al palatelor A fost capturat de gravorul M I Makhaev ( - ) în perioada festivă Rusia V V Rastrelli Catedrala Mănăstirii Smolny - Leningrad Rusia spectacole”, poate oarecum sec, dar surprinzător de proaspăt, vesel, puțin teatral Makhaev dezvoltă aici tradiția panoramelor victorioase ale lui A Zubov la Sankt Petersburg, dar peisajele lui Makhaev au dobândit deja o singură construcție spațială, strict verificată, anticipând nașterea unui peisaj pitoresc rusesc la sfârșitul secolului în opera lui F Alekseev În arhitectura de la mijlocul secolului, pe de o parte, a continuat dezvoltarea ideilor de urbanism de la începutul secolului Chiar și P M Eropkin (c - executat în ) a dezvoltat în continuare planul cu trei grinzi din Sankt Petersburg și proiectul pentru dezvoltarea de noi zone rezidențiale și a creat primul tratat-cod „Poziția unei expediții arhitecturale” ( ) ) - un fel de ansamblu de instrucțiuni teoretice și practice arhitect, unde se realizează importanța națională ridicată a urbanismului, în funcție de care sunt puse sarcinile și atribuțiile creative ale arhitectului Pe de altă parte, construcția palatului a înflorit Clădirile celor mai mari maeștri nu numai că au servit la glorificarea Imperiului Rus, ci au reflectat și bucuria de a cunoaște măreția lumii care i-a fost revelată omului În palatele de la mijlocul secolului al XVIII-lea s-a exprimat nu numai splendoarea vieții de curte, ci și puterea statului rus Nu e de mirare că Rastrelli însuși a subliniat că „construcția Palatului de Iarnă este construită numai pentru gloria întregii Rusii” În cele mai bune monumente rusești ale acestui timp, se dezvoltă variante naționale ale stilului paneuropean de arhitectură Ele pot fi comparate în egală măsură cu școlile avansate de arhitectură din acea vreme - franceză, engleză, italiană În același timp, se pot urmări firele tradițiilor naționale care le conectează cu arhitectura Naryshkin și modelele colorate ale secolului XVII rusesc; dar splendoarea festivă și decorativitatea bogată a palatelor de la mijlocul secolului al XVIII-lea nu încalcă claritatea și raționalitatea planurilor lor Lucrările maestrului de frunte de la mijlocul secolului al XVIII-lea, V V Rastrelli ( - ), chiar și în comparație cu marile complexe de palate europene din acea vreme, arată monumental și maiestuos Sfera lor spațială îndrăzneață, însăși puterea comparațiilor la scară largă sunt combinate cu o claritate uimitoare și o simplitate impresionantă a planurilor rectilinii și a accentelor tradiționale de înaltă etaje Cu o incredibilă bogăție de imaginație, rafinament și varietate de decorațiuni sculpturale din stuc, cu o interpretare plastică a formelor arhitecturale, V V Rastrelli în soluțiile sale urbanistice și spațiale și ansamblurile grandioase de palate dezvoltă practic două variante de includere a unei clădiri în planul orașului Pe de o parte, acesta este transferul principiului conacului în urbanism, cu o curte de onoare și o casă în adâncul parcelei - acestea sunt Vara Rusia palatul de lemn al Elisabetei ( - ), Palatul Vorontsov din Sankt Petersburg ( - ), Palatul Mare Tsarskoye Selo ( - ) A doua decizie este legată de înțelegerea palatului ca structură pur urbană care decorează strada, servește ca accent în clădirile stradale și este plasată pe linia roșie a străzii (Palatul Stroganov, - ); cel mai semnificativ din această serie este Palatul de Iarnă ( - ) De asemenea, Rastrelli s-a dovedit a fi cel mai mare maestru al ansamblului suburban, îmbinând întotdeauna zborul liber al fanteziei cu stricta completitudine a compoziției spațiale: așa au început palatele înaintea lui la Peterhof ( - ) și Tsarskoye Selo ( ) - ) au fost transformate în structuri grandioase, așa a fost construită în cotul Nevei, în plan cruciform, Mănăstirea Smolny ( - ) O astfel de organizare a planurilor a dezvoltat principiile stabilite în timpul lui Petru cel Mare În ciuda abundenței decorului exterior, tendințele raționaliste care datează de la începutul secolului pot fi urmărite și la principalul arhitect moscovit, ceva mai serios, D V Ukhtomsky ( - ), care a creat turnul clopotniță al Lavrei Trinity-Sergius plin de festivitate pur populară ( - ), și colegul lui Rastrelli S I Chevakinsky ( - / ) Strălucirea Catedralei Navale Sf Nicolae ( - ) din Sankt Petersburg, construită de Chevakinsky, a fost atinsă nu numai prin culoare, ci și manipulare foarte liberă a comenzii: friza este spartă de ferestre ovale așezate orizontal, mănunchiurile de coloane sunt deplasate spre colțuri Patosul lungimii, dinamismului, colorului și plasticității spectaculoase s-a pronunțat mai ales în interpretarea interioarelor de la mijlocul secolului, de exemplu, în aspectul complet secular al navelor elegante ale Catedralei Navale Sf Nicolae sau nesfârșitele enfilade luxoase a camerelor din față ale palatelor Rastrelli cu ferestrele lor uriașe reflectate în oglinzi luxuriante, ceea ce creează impresia de nedelimitare a spațiului interior și exterior În astfel de clădiri, rolul artelor decorative a crescut inevitabil - picturi murale ale italienilor G Valeriani ( - ), A Perezinotti ( - ) și studenții lor ruși (de exemplu, G I Kozlov, - și alții) ), muluri, aurire etc Cel mai decorativ, dar și cel mai monumental tip de pictură - mozaicul - a fost reînviat de M V Lomonosov, ceea ce a reprezentat o mare contribuție la artele plastice ale acestui geniu savant în activitatea sa cu mai multe fețe Nu numai că a dezvoltat o rețetă pentru aliaje de sticlă colorată, dar a creat și portrete minunate în această tehnică dificilă, dar durabilă: de exemplu, eroul său preferat - Petru I ( , Leningrad, Ermitaj) Mai mult, Lomonosov a jucat un rol important în dezvoltarea picturii istorice rusești El a conceput un întreg ciclu de picturi lăudând faptele lui Petru, dar a reușit să finalizeze un mozaic „Poltava Rusia A P Antropov Portretul lui A M Izmailova Moscova, Stat Galeria Tretiakov bătălie” ( - , Leningrad, Academia de Științe) Pe lângă decorativitatea plină de sânge, strălucirea, lapidaritatea și forța creațiilor atelierului de mozaic al lui Lomonosov, cele mai elegante portrete ceremoniale ale colegilor săi pictori ruși din acea vreme se estompează La mijlocul secolului, doar doi maeștri veritabili ies în evidență - acesta este bunul maestru al gravurii cu daltă pe cupru I A Sokolov ( - ) și pictorul I Ya Vishnyakov ( - ) Dar, așa cum sa întâmplat cu A Matveev, talentul lui Vishnyakov ca pictor portretist a fost zdrobit și înecat de lucrările nesfârșite de pictură decorativă în numeroase palate noi Cele câteva portrete ale lui care au ajuns până la noi, în special cele ale copiilor, cu toată stângăcia lor grațioasă și întinderea lor caracteristici, vorbesc despre originalitatea transferului fragilității și farmecului imaginii copilului (portrete ale copiilor lui Wilhelm și Sarah Fermor, anii , Leningrad, Muzeul Rus) Până la jumătatea secolului, se atribuie de obicei opera a doi artiști foarte diferiți - A P Antropov ( - ) și I P Argunov ( - ), a căror activitate artistică a continuat până la sfârșitul secolului Dar cele mai bune lucrări ale lui Antropov aparțin într-adevăr perioadei sale timpurii În ele, el acționează ca un maestru pur rus, fără artă, dar suculent și sobru înfățișând aspectul modelelor sale uneori nu foarte atractive - „grenadierul în fustă” a domnișoarei de onoare roșată A M Izmailova ( , Moscova, Statul Tretiakov) Galerie) sau bătrâna inteligentă M A Rumyantseva ( , Leningrad, Muzeul de Stat al Rusiei) Fara nici o Rusia Rusia J -B Wallen-Delamot și A F Kokorinov Clădirea Academiei de Arte din Leningrad Fragment - V I Bazhenov Casa Pashkov din Moscova (acum clădirea Bibliotecii de Stat a URSS numită după V I Lenin) - idealizarea este reprezentată de Antropov în portretul ceremonial al înfățișării degenerate a ghinionului Petru al III-lea ( , Leningrad, Muzeul Rus) La crearea portretelor ceremoniale, artistul iobag forțat al șeremetevilor, I Argunov, a fost forțat să îndeplinească fără îndoială ordinele și dorințele stăpânilor săi și, înfățișând doar oameni apropiați, el a fost unul dintre primii din Rusia care și-a permis să încerce o caracterizare intimă În portretele modeste ale lui K A și Kh M Khripunovs ( , Moscova, Palatul Ostankino-Muzeul Creativității Iobagilor), se poate vedea reflectarea conștiinței de sine trezite a straturilor raznochinny rusești Rusia V I Bazhenov Poarta din Tsaritsyn din Moscova - Rusia Dacă apogeul „nobilimii” și dominația politicii de clasă îngustă încrezătoare în sine datează de la mijlocul secolului al XVIII-lea, atunci deja în anii începe o schimbare bruscă în cele mai diverse domenii ale vieții sociale și ale conștiinței Dezvoltarea forțelor productive intră tot mai mult în conflict cu sistemul feudal al monarhiei absolutiste La început, totul pare să meargă bine: politica externă face progrese mari, veniturile guvernamentale cresc, dar la fel și exploatarea Rentabilitatea moșiilor crește datorită creșterii corvée și a cotizațiilor Începe stratificarea țărănimii, iar o creștere a ciocnirilor între țărani și proprietarii lor devine inevitabilă Revoltele sunt înăbușite fără milă, dar guvernul înțelege că numai întărirea puterii administrative nu va ajuta cauza Rolul nobilimii ca „stâlp al imperiului” continuă să crească – „Carta nobilimii” datează din – dar guvernul este obligat să emită o „Cartă pentru drepturile și beneficiile orașelor” – aceasta este o recunoaștere de o oarecare semnificaţie a celei de-a treia stări Dar, spre deosebire de Franța revoluționară, care a luptat în primul rând pentru drepturile celei de-a treia state, problema țărănească rămâne principalul lucru pentru iluminismul rus Prin urmare, pentru Ecaterina, iluminatorii, dușmanii iobăgiei, N I Novikov și, în special, A N Radishchev, sunt „răzvrătiți mai răi decât Pugaciov” Este greu de comparat orice nume din artele plastice cu Radishchev Și totuși, cele mai semnificative lucrări ale secolului al XVIII-lea din Rusia aparțin tocmai celei de-a doua jumătăți Viața artistică se dezvoltă atât în lățime, cât și în profunzime Creșterea rapidă și înflorirea se referă literalmente la toate tipurile de viață artistică, care sunt deja incluse organic în noua cultură seculară a Rusiei În arhitectură, splendoarea stilului clădirilor lui Rastrelli este înlocuită neobișnuit de rapid de severitatea clasicismului Dacă arhitectura de la mijlocul secolului a fost tematic îngustă și limitată în principal la palate și temple, atunci nevoile de construcție din a doua jumătate a secolului au fost mult mai largi A fost necesar să se construiască nu numai palate, ci și clădiri rezidențiale, teatre, spitale, clădiri administrative, săli publice, mausolee, poduri, universități și bănci, galerii comerciale și clădirea Academiei de Științe, Bursei și Academiei de Arte, depozite și „birouri” În cele din urmă, orașul în ansamblu a jucat un rol diferit față de cel anterior și a necesitat alte soluții de planificare și spațial Este caracteristic faptul că Comisia pentru construcția din piatră a Sankt Petersburgului și Moscova în anii a trebuit să reglementeze dezvoltarea a nenumărate orașe Nu mai era posibil să suportăm incendii nesfârșite care au distrus aproape în întregime orașele rusești antice din lemn În , a fost emis un decret „Cu privire la realizarea tuturor orașelor planuri speciale” De mai bine de treizeci de ani de existență Rusia ( - ) Comisia a aprobat câteva sute de planuri de oraș Acest aspect „obișnuit” s-a aplicat la Tver, Kostroma, Yaroslavl, Kaluga, Tula, Smolensk, Voronezh și multe alte locuri Metodele tradiționale nu puteau face față unor sarcini atât de grandioase Inovațiile tehnice, metodele de construcție raționale și materialele ieftine au fost introduse pe scară largă Strict gândită este repetarea câtorva detalii decorative meschine ale decorațiunilor, care devin deosebit de expresive pe pereții netezi Un rol extrem de important în formarea clasicismului rus l-au jucat, ca și în alte părți ale Europei, premisele sale ideologice - dezvoltarea ideilor iluminismului, umanismului, principiilor raționaliste, caracteristice oricărei gândiri progresiste din a doua jumătate a secolului al XVIII-lea Arhitectura clasicismului se bazează pe idealul naturaleței, pe dorința de a construi o nouă societate pe legi corecte, parcă inerente naturii însăși A fost posibil să se exprime acest ideal în arhitectură doar în formele ideale universale, care au fost recunoscute ca fiind antice Atâta timp cât în aceste forme s-a investit conținut umanist avansat, ele au fost vii și poetice, în ciuda repetării lor inevitabile În versiunea rusă a arhitecturii clasicismului, spre deosebire, de exemplu, de perfecțiunea urmărită a exemplelor de arhitectură franceză, se poate observa o anumită înmuiere a formelor, o dragoste pentru liniile rotunjite / M F Kazakov Clădirea spitalului Golitsyn din Moscova (acum primul spital din oraș) - gropi în planuri și volume, moliciune și soluții pitorești, un fel de dezvoltare a tradițiilor naționale, exprimată în capacitatea de a crea o legătură inextricabilă cu natura Caracteristic subtil, deși uneori construit pe contraste, juxtapunerea unui parc peisagistic cu austeritatea străveche a formelor arhitecturale Umanismul care stă la baza iluminismului conferă clădirilor clasice o căldură deosebită, care nu privează măreția arhitecturii ruse din epoca clasicismului - exprimă adesea mari idei naționale În înțelegerea compoziției arhitecturale a comenzii, se poate observa și Rusia Câteva caracteristici ale clasicismului rus al secolului al XVIII-lea Ordinea a fost înțeleasă în primul rând ca o componentă spațială și volumetrică a formei arhitecturale, ca unul dintre mijloacele de împărțire a spațiului, și nu doar planul peretelui De aici predomina porticul si colonadei, si nu semicoloanele de langa zid Au fost respectate cu strictețe echilibrul părților, simplitatea și claritatea combinației lor, selecția elementelor principale, vizibilitatea întregului și distincția siluetei Tridimensionalitatea, greutatea materială a volumului, a căpătat o mare importanță În același timp, importanța punctelor de vedere unghiulare, subliniind tridimensionalitatea clădirii Volumul cubic de sine stătător al clădirii principale se distingea printr-o cupolă centrală și aripi laterale situate simetric În amenajarea interioară, toate camerele au fost percepute ca izolate și compacte; rânduri scurte de camere se intersectau de obicei în unghi drept, iar interiorul clădirii rezidențiale era închis În dezvoltarea arhitecturii clasicismului rus pot fi urmărite mai multe etape La început, în anii ai secolului al XVIII-lea, această trecere de la stilul baroc la stilul nou a fost neobișnuit de rapidă și decisivă Cele mai mari structuri Rusia Clădirile barocului rus - Palatul de iarnă al lui V V Rastrelli și Catedrala Navală Sf Nicolae a lui S I Chevakinsky - au fost finalizate în Dar în același an, un nou proiect al lui J -B Wallen-Delamot pentru deja în construcție Great Gostiny Dvor în loc de proiectul respins al lui V Rastrelli, în care Gostiny Dvor arăta ca o clădire elegantă de palat Natura însăși a imaginii arhitecturale s-a schimbat: de la dinamica neliniștită și splendoarea locuințelor „zeilor pământești”, cu enfiladele lor care atrag, arhitecții trec la o completitudine clară a volumelor simple și stricte Din - datează și primele proiecte speciale ale instituțiilor de învățământ În primul rând, aceasta este Academia de Arte din Sankt Petersburg (arhitecții A F Kokorinov, - , iar J -B Wallen-Delamot, - ) și Orfelinatul din Moscova (arh K I Blank, - ) Cea mai indicativă este clădirea Academiei de Arte ( - ) Formează terasamentul și ecou pe lungimea râului, ridicându-se deasupra clădirilor învecinate inferioare Planul său ține cont strict de scopul funcțional: sălile de clasă sunt amplasate în jurul unei curți uriașe rotunde Proporțiile fațadei sunt clar definite de ordin Dar planul extins al fațadei este rupt de risaliți, iar intrarea principală are câteva elemente curbilinii, ceea ce introduce un principiu plastic într-o clădire mare, strictă Palatul de marmură ( - ) poate fi atribuit aceleiași perioade inițiale - cea mai bună lucrare a lui A Rinaldi (c - ), Rusia I E Starov Conac în Nikolsky-Gagarin - trecând de la palatul chinezesc rococo original din Oranienbaum ( - ) până la decizia Palatului de marmură ca palat renascentist Pentru formarea arhitecturii ruse a clasicismului, această trăsătură a fost extrem de semnificativă: antichitatea a fost percepută în mare măsură prin prisma Înaltei Renașteri Arhitecții s-au înclinat în fața sublimității, echilibrului, măreției clădirilor lui Palladio, care au avut o influență foarte vizibilă asupra arhitecturii clasicismului nu numai în Rusia, ci și în alte țări europene Abia chiar la sfârșitul secolului al XVIII-lea, de exemplu, N A Lvov și C Cameron, a existat un interes pentru antichitatea autentică, și nu pentru Roma imperială, ci pentru clasicii greci și chiar arhaici, pentru arhitectura etruscă și romană timpurie Arhitecții etapei următoare în dezvoltarea clasicismului - anii - sunt complet eliberați de rămășițele barocului și ajung la soluții consecvente stricte, cu importanța dominantă acordată ordinii Se nasc multe talente mari, fiecare dintre ele având propriul stil individual, unic - acestea sunt, în primul rând, Bazhenov, Kazakov și Starov Creativitatea lor își găsește expresia genială în următorul deceniu Arhitecții perioadei inițiale continuă să creeze și ei Fondată în , Academia de Arte a reînviat pensionarii din anii - trimițându-și cei mai buni elevi în străinătate Arhitecții Bazhenov și Starov și pictorul Losenko au fost printre primii absolvenți Pensionarea a fost importantă nu numai ca stăpânire a lecțiilor clasicilor arhitecturii, ci și ca o cunoaștere egală cu cele mai recente realizări ale maeștrilor europeni - de unde și justa recunoaștere a talentului lui Bazhenov și al altora la fața locului, în Italia Acest tip de comunicare nu exclude în niciun caz dezvoltarea variantelor naționale ale clasicismului paneuropean Acest lucru a fost evident mai ales în proiectele lui V I „Structura Kremlinului”, pe care urma să le ridice „spre gloria marelui imperiu, spre onoare Rusia I E Starov Palatul Tauride din Petersburg - Litografie Detaliu a vârstei sale, la amintirea nemuritoare a vremurilor viitoare, la decorarea capitalei, la bucuria și plăcerea poporului său Singurul monument al marelui design a fost un model din lemn, care este acum depozitat la Moscova, în Muzeul de Arhitectură A V Shchuseva Bazhenov s-a gândit la Palatul Kremlinului nu ca la o clădire separată uriașă, ci ca la centrul public al unui oraș mare, în plus, ca la centrul întregii țări În ciuda imposibilității evidente a acestui proiect și a contradicțiilor sale interne insolubile, el poartă amprenta spiritului nobil al arhitectului, visurile sale la arhitectura maiestuoasă a unei societăți libere în care toți sunt egali Dar natura utopică a „structurii Kremlinului” nu înseamnă deloc că Bazhenov a fost întotdeauna în afara realității Bogăția imaginației sale creatoare este inepuizabilă El putea proiecta nu numai clădiri de importanță națională, Rusia pentru a oferi soluții de ansamblu mari, dar și pentru a construi astfel de palate-moșii uimitoare precum Casa Pașkov (Moscova, - ), cu rafinamentul ei aproape francez și subtilitatea detaliilor bijuteriilor Ce merită unul dintre „sonetul său la o ghirlandă”, așa cum a numit I E Grabar poarta de intrare a casei Kurdoner Pashkov! Bazhenov nu a uitat niciodată de scopul clădirilor Scara mare a dat chiar și modestelor sale conace de oraș importanța punctelor de referință în dezvoltarea străzilor Construcția profundă, diversitatea, compoziția pitorească, complexitatea și fantezia planurilor, dragostea pentru camere rotunde, ovale, cu mai multe fațete l-au determinat pe Bazhenov să caute un fel de sinteză a clasicilor cu tradițiile antice rusești El a căutat să implementeze această sinteză în moșia imperială Tsaritsyno de lângă Moscova ( - ), construită într-un „stil gotic” pitoresc și romantic CARE reînnoirea într-un anumit stadiu al dezvoltării continuității interne profunde a artei naționale nu este deloc caracteristică doar Rusiei Originea așa-zisului pseudo-gotic în Anglia secolului al XVIII-lea a fost la fel de naturală, iar în Rusia a secolului al XVIII-lea arhitectura rusă veche a fost numită „gotică” Atenția la studiul său, pe care Bazhenov a arătat-o, de exemplu, în enumerarea multor monumente remarcabile ale antichității ruse în discursul său de la așezarea „cladirii Kremlinului”, sa manifestat și în unele clădiri ale lui M F Kazakov ( - ), de exemplu , în Palatul Petrovsky ( - ) din Moscova Dar pentru Kazakov, creatorul imaginii unice a Moscovei „vechi”, pre-napoleonice, formele calme, în felul său, confortabile ale numeroaselor conace nobiliare sunt încă mai caracteristice, unde a variat cu pricepere porticul cu coloane obligatoriu și un mic ordinea ferestrelor sau balcoanelor Grădina Zoologică Rusia risalite laterale sau anexe Kazakov este, de asemenea, autorul unui număr de clădiri publice mari: clădirile Senatului din Kremlin ( - ), Universitatea ( - ), Spitalul Golitsyn ( - ) sau Sala Coloanelor din Adunarea Nobilimii ( ) - acum Casa Sindicatelor din Moscova Aici îmbină cu pricepere volumele dreptunghiulare cu o rotundă de colț sau centrală, realizând o solemnitate calmă și clară Și în fiecare caz, Kazakov rezolvă perfect probleme practice de orice complexitate, găsind de fiecare dată opțiunile potrivite în repertoriul formelor clasice Cel mai indicativ pentru diferitele etape ale clasicismului a fost dezvoltarea celui de-al treilea maestru ca mărime - I E Starova ( - ) El a venit din rafinament și har, veselie și joc liber formează în cele mai interesante căutări ale sale în domeniul construcției conacului pentru monumentalitatea și eroismul Palatului Tauride ( - , Leningrad), care a întruchipat ideea măreției statului rus Nu este surprinzător faptul că în primele lucrări ale lui Starov, care a vizitat Franța și Italia după absolvirea Academiei de Arte, se pot găsi paralele cu Micul Trianon sau vilele italiene, de exemplu, în construcția terasată a compoziției Nikolskoye -Moșia Gagarino lângă Moscova ( - ) sau Sivoriții lui Demidov ( - ) lângă Sankt Petersburg Dar regândește și capacitatea tradițională rusească de a încadra ușor arhitectura în peisaj, iar în clădirile în sine se joacă cu ovalele alungite sau galeriile sale preferate cu capete rotunjite ciudat- Rusia J Quarenghi Clădirea Băncii de atribuire din Sankt Petersburg Proiect Starov a dat o altă versiune a unei astfel de săli în faimosul interior al Palatului Tauride, împărțit de banda de rulare urmărită a șaisprezece perechi de coloane ale unei duble colonade Palatul Tauride poate servi drept rezultat și exemplu clasic al stadiului matur al clasicismului Austeritatea și simplitatea monumentală a aspectului său, cu netezimea puternică a pereților și măreția porticului, se opun măreției și solemnității interiorului strălucitor Caracteristicile aspectului său includ orientarea tipică perpendiculară a axelor, compactitatea și izolarea camerelor individuale, combinația unei galerii cu o sală cu cupolă de tip Pantheon Enfilada se deschide în adâncurile clădirii având un vestibul și o sală octogonală cu două etaje în urma acesteia, acoperită cu o cupolă înclinată De-a lungul enfiladei se întinde „o sală ovală, sau, mai degrabă, un pătrat, cinci mii de oameni pot găzdui confortabil” (G Derzhavin) Este caracteristic că Napoleon, după ce a început construcția unui palat pentru fiul său, a ordonat să colecteze proiecte ale palatelor remarcabile ale lumii și a plasat Palatul Tauride mai presus de toate Nu mai puțin semnificativ este G Quarenghi ( - ) - un italian care era sortit să-și dea seama de măreția planurilor sale în Rusia Unele dintre clădirile sale, precum Teatrul Hermitage din Sankt Petersburg ( - ), impresionează prin plasticitatea lor monumentală În altele, o anumită gândire metafizică, caracteristică clasicismului în general, se reflectă - într-un caracter deosebit de direct și o interpretare geometrică clară a formelor arhitecturale, ceea ce duce la izolarea excesivă a clădirilor sale, legătura redusă a acestora cu clădirea orașului, izolarea de mediu Claritatea cristalină a imaginilor lui Quarenghi afectează în primul rând mintea Însă încrederea și rigoarea liniilor clădirilor Academiei de Științe ( - ), Băncii de atribuire ( - , ambele la Leningrad) și altele, precum și grija strictă pentru puritatea formelor lor arhitecturale inspiră privitorul cu respect involuntar Quarenghi a rezolvat decorarea interioară a clădirilor maiestuoase pe care le-a ridicat cu aceleași mijloace care au determinat aspectul lor exterior, ceea ce conferă interioarelor sale o răceală strălucitoare și o anumită înstrăinare RUSIA C Cameron „Camere de agate” în Pușkin - Rusia Acest lucru îl deosebește pe Quarenghi de contemporanul și antipodul său mai tânăr, scoțianul C Cameron ( - ), ale cărui creații captivante sunt concentrate și numai în Rusia Lipsit de speranța de a se întoarce în patria sa (Cameron a fost un adept al dinastiei Stuart răsturnate), acest maestru rafinat, care a studiat îndeaproape și a publicat monumente antice în Italia, a creat la Severnaya Palmyra, conform Ecaterinei a II-a, „greco-romană” a sa rapsodie" A construit la Tsarskoye Selo un complex de un fel de terme ( - ), format din „Camere de agat”, „Băi reci” și „Galeria Cameron”, cu ritmul său liber de coloane ionice larg și liber distanțate, intercalate cu busturi de înțelepți și eroi străvechi Într-o oarecare măsură, căutările sale pot găsi paralele în opera arhitectului de frunte al Angliei din a doua jumătate a secolului al XVIII-lea - Robert Adam, dar Cameron în clădirile palatului său este mai intim, mai subtil, mai armonios decât compatriotul său În decorațiunile interioare, Cameron folosește materiale noi, neobișnuite în combinații neașteptate: knock-co, faianță, sticlă cu folie sau flanel așezate sub el, inserții de porțelan, sidef sau pietre semiprețioase - liliac lapis lazuli, brecia verde, agat dungat si jasp În același timp, nu este importantă valoarea materialelor, ci efectul subtil pe care arhitectul îl poate extrage din comparația lor (de exemplu, în încăperea minusculă „Snuffbox” toată sticlă mi coloane din Marele Palat Tsarskoye Selo) Dar Cameron a știut să facă nu numai miniaturi fragile - lejeritatea și aerisirea galeriei din Tsarskoe Selo contrastează cu soclul său puternic și este pusă în picioare de o scară puternică Și mai perfectă este ultima sa creație - un parc cu un palat și pavilioane în Pavlovsk (lângă Leningrad, - ) - o întruchipare poetică a unui vis elegiac al unei vieți fericite a unei persoane „naturale” în mijlocul naturii senine Cele mai semnificative caracteristici ale Palatului Pavlovsk ( - ) - simplitatea și claritatea formelor, moliciunea, libertatea și naturalețea amenajării parcului său - au fost dezvoltate în continuare, deși la o scară mai modestă, în conace și moșii ale orașului , în principal în versiunea de la Moscova a clasicismului, deja la începutul secolului al XIX-lea Pe de altă parte, a doua linie a clasicismului, străduindu-se să exprime semnificația, grandoarea, patosul puternic al imaginii arhitecturale, care a fost asociată în principal cu Sankt Petersburg, s-a manifestat la începutul secolului următor în opera marelui Arhitecții ruși Zakharov, Voronikhin și alții O latură foarte importantă, care a determinat în mare măsură aspectul de neuitat al capitalei de nord a Rusiei, a fost combinația dintre arhitectură și sculptură Clasicismul rus a rezolvat problema sintezei artelor într-un mod complet diferit decât se făcea la mijlocul secolului Dacă acolo pictura și sculptura erau în întregime supuse cerințelor de decorare a clădirii și Rusia F I Shubin Portretul unui necunoscut anii Moscova, Stat Galeria Tretiakov I P Martos Piatra funerară a lui M P Sobakina Moscova, Muzeul de Arhitectură A V Shchuseva a jucat un rol clar subordonat și decorativ, acum comunitatea armonioasă le-a legat într-un fel de unitate artistică, susținută reciproc și dezvăluind demnitatea și caracteristicile fiecărui tip de artă Acest lucru este valabil nu numai pentru numeroasele reliefuri sau statui individuale care au completat organic creațiile stricte și clare ale arhitecților din epoca clasică, ci și pentru statuile și monumentele monumentale de sine stătătoare, indiferent de dimensiunea lor, organizând în jurul lor spațiul de pătrate și complexul de clădiri care le înconjoară Cel mai ilustrativ exemplu de astfel de decizii este, desigur, ingeniosul „Călăreț de bronz” – un monument al lui Petru I al sculptorului francez E -M Falcone, care a legat ferm numele său de istoria artei ruse Transformarea maestrului liric de cameră în creatorul unuia dintre cele mai bune monumente din lume nu s-a putut întâmpla decât acolo și atunci, când sculptorului i s-a dat enorma sarcină de a întruchipa o imagine cu adevărat eroică, maiestuoasă „Monumentul meu va fi simplu”, a scris Falcone, „mă voi limita la o statuie a unui erou și îl voi înfățișa nu ca pe un comandant și un câștigător, deși, desigur, el a fost ambele Personalitatea creatorului, a legiuitorului este mult mai înaltă trebuie arătată ” Ridicarea stâncii, ca creasta unui val, se rupe brusc în fața chiar copitelor calului puternic tras de „căpăstru de fier” Călărețul puternic este plin de energie de nestăpânit și, în același timp Rusia Rusia M I Kozlovsky Monumentul lui A V Suvorov din Leningrad - Rusia monumentul este strict, simplu și monumental Relativ mic în sine, este înscris cu măiestrie în spațiul din jur și „ține” întreaga zonă Monumentul de mai târziu lui Suvorov, ridicat de M I Kozlovsky ( - ) pe Câmpul lui Marte ( - ) din Sankt Petersburg, este remarcabil și sub forma unei figuri zvelte și curajoase a unui războinic îmbrăcat într-un fel de armură cavalerească impregnată de noblețe sublimă Deja la începutul secolului al XIX-lea, tradiția monumentului patriotic a fost continuată de I P Martos ( - ) Ambii - Martos și Kozlovsky - au aparținut unei galaxii de sculptori ruși remarcabili, crescuți de Academia de Arte în a doua jumătate a secolului al XVIII-lea La aceste nume trebuie să adăugăm F I Shubin ( - ), F G Gordeev ( - ), F F Shchedrin ( - ), I P Prokofiev ( - ) Toți au trecut prin școala unui profesor excelent, sculptorul francez N -F Gillet ( - ) Toți și-au finalizat studiile în călătoriile de pensionare în străinătate Idealurile clasicismului, asociate cu aspirațiile patriotice progresive ale iluminării și pătrunderii în lumea strălucitoare a artelor plastice antice, s-au manifestat cel mai puternic tocmai în sculptură Expresia celor mai înalte idealuri civice ale clasicismului a fost dezvoltarea în plastic a ideilor de datorie, patriotism, ură față de tirani, curaj eroic, lupta împotriva despotismului și arobiei niya În sculptură, uneori sunau reminiscențe ale imaginilor puternice ale lui Michelangelo și patosul barocului Astfel sunt Prometeu de Gordeev ( , Moscova, Palatul Ostankino-Muzeul de Artă iobag), Marsyas de Shchedrin ( , Leningrad, Muzeul Academiei de Arte a URSS), Polycrates de Kozlovsky ( , Leningrad, Muzeul de Stat al Rusiei) Mai blânde și mai calme au fost imaginile unei naturi idilice inspirate din antichitate - „Morpheus” ( , Leningrad, Muzeul Rus) de Prokofiev, „Endymion” ( , Muzeul Rus) de Shchedrin, „Apollo” ( , Moscova, Statul Tretiakov) Galerie) de Kozlovsky Cu toate acestea, Kozlovsky a creat și imagini minunate tragice intens emoțional (grupul „Ajax protejează trupul lui Patroclu”, , Leningrad, Muzeul Rus) A existat o altă zonă de sculptură memorială, nouă în Rusia, care a reînviat monumente funerare antice, în care au fost create capodopere autentice la sfârșitul secolului Aceasta este o serie de pietre funerare, uneori sculptate în reliefuri asemănătoare stelelor grecești, uneori realizate în combinație cu o sculptură rotundă Printre primele lucrări de acest fel, este necesar să amintim frumoasa piatră funerară a lui N M Golitsyna de F Gordeev ( , Moscova, Muzeul de Arhitectură numit după A V Shchusev) Le-a făcut și Kozlovsky, dar I P Martos a devenit un adevărat poet al tristeții luminate în monumentele sale lirice, desăvârșit în frumusețea plastică În ordine înaltă și poezie profundă, ele sunt Rusia F S Rokotov Portretul lui V I Maykov - Moscova, Stat Galeria Tretiakov Rusia F S Rokotov Portretul lui A P Struiskaya Moscova, Stat Galeria Tretiakov ei numesc cu oda lui G R Derzhavin „Despre moartea prințului Meșcerski” și depășesc în măreție pietrele funerare ale celebrului Canova (pietre funerare ale lui S S Volkonskaya, , Moscova, Galeria de stat Tretiakov; M P Sobakina, , Moscova, numită după Muzeul de Arhitectură A V Shchusev și alții) Toți maeștrii plastici importanți din acea vreme au participat la decorarea structurilor mari cu statui sau reliefuri, cum ar fi Marea Cascada din Peterhof (statui ale lui Shchedrin, Martos, Prokofiev, Kozlovsky și Shubin) sau Palatul de marmură (reliefuri ale lui Kozlovsky și Shubin), etc Cât de înalt ar fi privit lucrările lui Shubin pe teme mitologice, istorice sau biblice, cele mai mari realizări ale sale sunt portretele sculpturale De versatilitatea caracteristicilor și realism profund, nu sunt inferioare nici unei lucrări a maeștrilor lor europeni contemporani Shubin în portretele sale este departe de normativitatea plasticității clasice cu generalizările sale oarecum abstracte Chiar și într-o serie de portrete imaginare ale prinților și țarilor ruși antici ( - , Moscova, Kremlinul, Armeria), comandate lui pentru Palatul Chesme din Sankt Petersburg ( - ), construit de Felten, Shubin a creat imagini pur populare ale țăranilor ruși simpli și curajoși În portrete din natură, el a reușit să pătrundă în viața interioară complexă a contemporanilor săi, cu toate contradicțiile și mișcările evazive ale ei, cu plinătate și poezie uimitoare Rusia RUSIA F S Rokotov Portretul lui V E Novosiltseva Moscova, Stat Galeria Tretiakov D G Levitsky Portretul lui M A Lvova - Moscova, Stat Galeria Tretiakov spiritualitatea cerului Poate cel mai bun exemplu de imagine complet specifică și în același timp tipică a unui iluminator rus este bustul unui tânăr necunoscut (poate că acesta este A F Kokorinov, anii , Galeria Tretiakov) Fără a încălca integritatea vieții imaginii, Shubin în portretele sale îndepărtează treptat privitorul de la prima impresie la o înțelegere atentă și serioasă a psihologiei umane În sensul său accentuat de modernitate, Shubin îndeplinește în felul său cerințele exprimate de Falcone: „Sculptorul trebuie să înfățișeze o natură vie, animată, pasionată ” Natura, și nu antichitatea, este principala sursă a lui Shubin creativitate De ce a fost cea mai mare realizare a artei ruse din secolul al XVIII-lea este un portret? De ce trăsăturile umanismului iluminist s-au manifestat cel mai clar în el? În Rusia, în timpul lui Petru cel Mare, odată cu secularizarea picturii, retragerea în fundal a picturilor și icoanelor bisericești, s-ar părea că toată atenția ar fi trebuit să fie acordată perpetuării celor mai importante personalități politice și publice, la realizarea unui portret ceremonial reprezentativ Dar acest lucru nu s-a întâmplat Dezvoltarea portretului rus a mers pe o altă cale, adresată esenței interioare a omului După cum a spus odată A M Gorki: „Arta rusă este, în primul rând, arta inimii Dragostea romantică pentru o persoană a ars nestingherit în el, opera artiștilor noștri, mari și mici, strălucește cu acest foc Chiar și pe un abstract și Rusia D G Levitsky Portretul contesei Ursula Mnishek Moscova, Stat Galeria Tretiakov limbajul convențional al picturii icoanelor, vechiul artist rus a fost capabil să creeze imagini de înaltă umanitate Dar numai în secolul al XVIII-lea au putut să apară imaginile unei persoane cu toate trăsăturile și calitățile inerente acestei persoane Creșterea aproape incredibilă a artei portretelor rusești în opera lui I Nikitin este înlocuită în viitor de creșterea sa mai organică Firește, la început atenția este atrasă de aspectul exterior, de fixarea exactă a asemănării fizice Acest lucru este deja pe deplin realizat în portretele lui A Antropov Dar, pe măsură ce viața spirituală a societății ruse devine mai complexă, contradicțiile sociale se agravează, se dezvoltă idei avansate de iluminism și ideea omului ca ființă rațională, despre În conștiința dispărută a datoriei morale, - în cele din urmă, odată cu apariția unor figuri de bunăstare a oamenilor atât de devotați dezinteresat precum Novikov sau Radișciov - în artele plastice rusești din a doua jumătate a secolului al XVIII-lea, o întreagă galerie de imagini extraordinar de diverse și expresive ale contemporani este creat Chiar și într-un portret oficial, trăsăturile reale ale machiajului mental al unei persoane se manifestă prin convenții seculare Se dezvoltă nevoia de a transmite proprietăți și experiențe intime, profund personale și, cel mai important, de a afirma valoarea lumii spirituale a unei persoane și demnitatea sa interioară Pe de altă parte, ar fi greșit să căutăm trăsături ale realismului critic în portretele rusești ale acestui timp Înainte ca arta secolului al XVIII-lea să fi reprezentat Rusia D G Levitsky Portretul lui „Smolyanka” E N Hrușciova și E N Khovanskaya Leningrad, Muzeul Rusiei Rusia V L Borovikovsky Portretul lui F A Borovsky Leningrad, Muzeul Rusiei Rusia dacha pentru a captura omul modern Dar aceasta nu a însemnat neapărat idealizarea oricărui model de artist Doar că pentru prima dată a descoperit pentru el însuși o lume uriașă minunată de oameni diferiți - fiecare cu propriul său aspect exterior și conținut intern În cele mai bune portrete ale acestei perioade, plinătatea poetică și bogăția nuanțelor mișcărilor spirituale ajută la crearea unei caracterizări strălucitoare și exacte, inspirate și inteligente a unor oameni foarte diferiți ca rang, valoare, vârstă și mod de viață, dar la fel de vii Trăsăturile lor pozitive și negative nu sunt enumerate ca o anumită sumă de termeni, ci sunt reduse la o unitate armonioasă, dar mobilă, fără o descriere prozaică a detaliilor cotidiene inutile Toate aceste trăsături sunt cel mai pe deplin întruchipate în lucrările maeștrilor remarcabili F S Rokotov ( - ), D G Levitsky ( - ), V L Borovikovsky ( - ) Pentru cele mai bune portrete rusești ale secolului al XVIII-lea, categoriile stilistice obișnuite sunt cu greu aplicabile Este puțin probabil ca epitetul „baroc” să se potrivească cu „Hetmanul în aer liber” al lui I Nikitin; A P Struiskaya ( , Moscova, Galeria de stat Tretiakov) Rokotov poate fi atribuit cu greu rococo sau M A Dyakov ( , Moscova, Galeria de stat Tretiakov) D G Levitsky - clasicismului Poate singurul portret care îndeplinește în mare măsură principiile clasicismului este pictura ulterioară a lui I Argunov - „Portretul unei femei necunoscute în costum rusesc” ( , Moscova, Galeria de Stat Tretiakov), dar chiar și atunci poate purta un costum de teatru Nimic nu amintește de încercările lui Reynolds de a-și îmbrăca modelele în niște haine atemporale și de a ridica astfel portretul la nivelul cerințelor celui mai înalt gen de clasicism - un tablou istoric - nu găsim în Rusia „Smolyanki” ( - , Leningrad, Muzeul Rus) din portretele lui Levitsky, înfățișând elevii Institutului Smolny, pozează sincer în rochiile lor de jumătate de mascarada, jumătate de scenă, își joacă cu entuziasm rolurile în cadrul institutului de raportare teatrală performanţă Forma portretului ceremonial a primit o nouă înțelegere de la Levitsky, mascarada spectaculoasă a fost înlocuită cu imagini cu fete tinere, atractive prin naturalețea și autenticitatea lor Rokotov este captivat de fluiditatea modelelor de nuanțe trecătoare de dispoziție care par să treacă prin suflet - ca reflexele norilor într-un pârâu A cui sunt ei - pâraie sau nori? Model sau artist? De unde provine acest „jumătate de zâmbet-jumătate de plâns” al fetei-soție a lui Struysky ( , Moscova, Galeria Tretiakov) sau imagini vagi care scăpau în mintea bizară a excentricului ei soț poet ( , Moscova, Galeria Tretiakov)? Aroganța disprețuitoare a lui Varvara Novosiltseva ( , Moscova, Galeria Tretiakov) se transformă într-un zâmbet condescendent al fostei eleve a lui Smolny, îndreptată către noua ei familie bogată, dar ignorantă din provincie Și ce sau cine rânjește Maikov ( - , Moscova, Galeria Tretiakov)? oameni în portrete RUSIA Rokotov, parcă învăluit într-o ceață deasă, aproape ascuns de privirile nemodeste Structura pitorească a portretelor lui Rokotov este asemănătoare modelelor sale preferate Profunzimea și saturația culorii sale tonale corespund profunzimii emoțiilor Mult mai definit și concret este Levitsky De obicei modelele lui au personaje bine stabilite Ar vrea să le vadă fără ambiguitate, ca personajele lui Fonvizin Dar acest lucru nu este întotdeauna posibil Artistul este prea obiectiv și perceptiv pentru a nu înțelege acest lucru De ce, de exemplu, inteligenta Dyakova-Lvova în cel de-al doilea portret, scris, se pare, la trei ani după primul ( și - - ambele la Moscova, Galeria de Stat Tretiakov), deja sub forma unei gazde recunoscute a cel mai bun salon literar din Sankt Petersburg, este atât de sceptic și se uită la noi cu dezamăgire? Mai simplă și mai de înțeles este amanta rusă roșie, dezordonată, Bakunina, scrisă cu ușoară ironie de Levitsky; aristocrata rafinată Ursula Mnishek cu o față rece de porțelan sau actrița aventuroasă îmbrăcată colorat Anna Davia, surprinsă cu aceeași strălucire de pensula lui Levițki (toate , Moscova, Galeria Tretiakov) Levitsky se remarcă prin dragostea pentru lumea materială, scrie cu entuziasm costume și accesorii, combinând rafinamentul decorativ al tonurilor cu saturația, sonoritatea culorii întregii pânze Acest lucru dă strălucirea vieții operei lui Levitsky, aduce o strălucire festivă picturilor sale Mai mult sau mai puțin exact, conceptului de sentimentalism corespunde talentului pictorului VL Borovikovsky Emoțiile de aici sunt de altă ordine, mai afectate și maniere decât cele ale lui Rokotov (portretul lui M I Lopukhina, , Moscova, Galeria de Stat Tretiakov) Dar fetele languide ale lui Borovikovsky sunt captivant de feminine, iar militarii încordați sunt nobili și curajoși Borovikovsky a introdus în pictura rusă idei mai generalizate, ideale despre om și armonia sa cu natura Starile de vis, elegiace, tandrețea culorii și ritmul melodios, însă, nu îl împiedică pe artist să simtă individualitatea modelului Borovikovsky nu este întotdeauna sentimental - l-a arătat generalului Borovsky energic și adunat ( , Leningrad, Muzeul Rus) Până la începutul secolului al XIX-lea, Borovikovsky era din ce în ce mai impregnat de idealurile clasicismului Există, de asemenea, - ca și în Anglia între Reynolds și Gainsborough - și în Rusia o serie de maeștri intermediari, fiecare cu modul său de viziune: P S Drojdin ( - ), G I Skorodumov ( - ), S S Schukin ( -) ) Dar este deosebit de necesar să-l evidențiem pe cel mai bun maestru al gravurii portretistice E P Chemesov ( - ) Lucrările sale se remarcă printr-un farmec rar și o atitudine umanistă nobilă față de om Portrete deosebite au fost pictate de M Shibanov (decedat după ), dar două dintre picturile sale din viața țărănească sunt mai importante pentru noi: „Prânzul” ( ) și „Conspirația” ( , ambele - Moscova, Galeria de Stat Tretiakov) Rusia V L Borovikovsky Portretul lui M I Lopukhina Moscova, Stat Galeria Tretiakov RUSIA Ei aparțin genului de zi cu zi care tocmai se dezvolta la noi în țară Artistul a încercat să arate țăranii nu ca obiecte exotice, ci ca obiecte demne de înaltă artă, de unde o oarecare exaltare a limbajului artistic al lui Shibanov Nu e de mirare că aceste picturi au fost create în anii revoltei țărănești sub conducerea lui Pugaciov Mai măreți sunt țăranii ruși sărăciți în acuarele de I A Ermenev ( - după , Leningrad, Muzeul Rus de Stat) Ele nu trebuie supraestimate, considerându-le egale ca semnificație cu Călătoria lui Radișciov de la Sankt Petersburg la Moscova, nici slăbite, echivalate cu numeroasele serii de divertisment publicate în același timp în Europa de Vest, înfățișând negustorii din orașe sau lătrători de stradă, precum „Țipete din Londra” sau „Screams of Paris În amărăciune severă și expresivitate tragică, sunt cu mult superioare lor Singurul exemplu de gen pur cotidian care a rămas singur a fost, de asemenea, foarte francez în design: pictura de I Firsov (c - după ) „Tânărul pictor” (Moscova, Galeria Tretiakov), clar inspirată de artă de Chardin sau Perrono, deși există un umor ușor rusesc evaziv Pictura istorică nu pare atât de interesantă Sunt izbitoare artificialitatea intrigilor, convenționalitatea interpretării, teatralitatea gesturilor care exprimă patosul accentuat al pasiunilor, copleșirea personajelor, uscăciunea soluțiilor de culoare În primii pași, rusul M Shibanov Coluziune Moscova, Stat Galeria Tretiakov Pictura istorică rusă a luat ca model întruchipările scenice ale tragediilor patriotice ale lui Sumarokov, iar „stilul înalt” de recitare în spectacolul lor era atunci obligatoriu: nu degeaba trupa primului talentat actor rus F G Volkov, adus de la Iaroslavl spre capitală, a fost nevoit să se recalifice, întrucât actorii părea prea banal și lumesc și nu suficient de sublim În mod similar, eroii celui mai bun pictor istoric rus al secolului al XVIII-lea, A P Losenko ( - ), au fost transformați: din destul de realiști, uneori foarte poetici Rusia Din imaginile realiste și realiste ale desenelor sale, schițe excelente din natură și schițe elegante, el ajunge la personajele ideale, abstracte, ale picturilor finite Deci, în pânza „Vladimir în fața Rognedei” ( , Leningrad, Muzeul Rus), au rămas în viață doar personaje secundare și ruși - războinici țărani și o fată de fân Losenko a fost un profesor excelent, care a dezvoltat în primul rând abilitățile de desen printre studenții săi de la Academia de Arte În pictura istorică rusă au fost adesea luate subiecte din cea mai veche perioadă a istoriei ruse: pe exemplu, „Întoarcerea lui Sviatoslav de la Dunăre” ( , Moscova, Galeria de Stat Tretiakov) de I A Akimov ( - ); „Intrarea lui Alexandru Nevski în Pskov” ( - , Leningrad, Muzeul Rus) de G I cu toate acestea, a existat și ceva propriu - poate o mare pitorescitate, venită din tradițiile barocului Un peisaj pur se naște cu întârziere în pictura rusă, crescând din gravura peisajului, pe de o parte, și pictura decorativă, pe de altă parte Deja la mijlocul secolului Rusia A P Losenko Vladimir și Rogneda Desen pentru un tablou Leningrad, Muzeul Rusiei Rusia I A Ermenev Săracii țărani anii Acuarelă Leningrad, Muzeul Rusiei În cele mai bune lucrări ale lui M I Ma-khaev, schițele specifice ale străzilor sau clădirilor din Sankt Petersburg se dezvoltă în imaginea lor artistică poetică În secolul al XVIII-lea s-a dezvoltat în Rusia un peisaj clasicist eroic, reprezentat de F M Matveev ( - ); Panourile decorative de peisaj ale lui Semyon Shchedrin ( - ) sunt dedicate deliciilor parcurilor „naturale” suburbane Singurul pictor peisagist important a fost F Ya Alekseev ( / - ), care a lăudat „aspectul strict și zvelt” al tinerei capitale nordice El dezvoltă tradițiile liderului urban Canaletto în aceeași măsură ca și englezul Scott purtând la Londra Ca și el, Alekseev a înțeles corect diferența față de Veneția a cerului nordic, palid și înalt, întinderile Nevei, transparența aerului curat și a întruchipat în pânzele sale dragostea pentru orașul său natal Dar farmecul modest al naturii rusești a fost descoperit abia în secolul al XIX-lea Nu am spus aproape nimic despre artiștii străini care au făcut turnee în Rusia în secolul al XVIII-lea În spatele diversității numelor străine – austrieci, francezi, germani, danezi, suedezi sau italieni – se află ponderea nu atât de mare a contribuției lor și un impact relativ limitat asupra drumului artei rusești Totuși acestea Rusia F Ya Alekseev Vedere a terasamentului Palatului de la Cetatea Petru și Pavel Moscova, Stat Galeria Tretiakov Rusia Rusia maeștrii în vizită i-au familiarizat direct pe artiștii ruși (iar portretiștii aproape că nu au plecat în excursii în străinătate) cu portretul european al vremii, lucrând alături de ruși, dar câștigând de multe ori mai mult Fără să-i atingă profund pe tovarășii ruși, toți acești interpreți invitați au trecut cu fulger, lăsând o galerie de chipuri rusești - precum genialul L Tokke ( - , a trăit în Rusia în - ), elegantul P Rotary ( - , a trăit) în Rusia din ), care, pe lângă numeroasele „capete”, a scris un bun autoportret și un portret al lui V V Rastrelli; un maestru major al portretului suedezul A Roslin ( - , în Rusia - - ) sau un elegant austriac J -B Lampi ( - , în Rusia - - ) Printre străini mai existau artiști subestimați care au devenit apropiați de maeștrii ruși, pe exemplu J -L Veil ( - d după , în Rusia din ), cel mai bun maestru asociat cu tendința avansată burghezo-democratică, care nu a semnat renunțarea cerută de către Ecaterina a II-a la patria sa revoluționară Să ne amintim și de strălucitul decorator P G Gonzaga ( - ), care a lucrat în Rusia din până la moartea sa, dezvoltând tradiția compozițiilor promițătoare din punct de vedere arhitectural ale lui Piranesi și familia Galli Bibbiena în spiritul clasicismului Eliberată de cătușele religioase, arta rusă a reușit într-un singur secol să depășească un decalaj uriaș cu Europa de Vest și, după ce și-a compactat până la limită etapele dezvoltării, să iasă la începutul secolului următor pe picior de egalitate cu restul țărilor europene, dându-și variantele naționale în toate tipurile și genurile de artă NOTE unu cinci opt nouă Marx K , Engels F Soch , vol VIII, p - Ibid , vol XIV, p - Vezi: Goncourt E et J de L'art du XVIII-e siecle, or - Paris, - Plehanov G V Dramaturgia franceză și pictura franceză a secolului al XVIII-lea din punct de vedere al sociologiei - În cartea: Plehanov GV Artă și literatură M , , p - Marx K , Engels F Soch , vol VIII, p - Diderot D (Euvres completes, t XI Paris, , p Palatul a fost distrus în - și dezmembrat în Biserica a pierit în Figurile se află în prezent la Muzeul Baroc din Viena APLICAȚII GLOSAR DE TERMENI TABEL DE SINCRONIZARE BIBLIOGRAFIE SUCURTĂ INDEX NUMELE ARTISTI SI ARHITECTI GLOSAR DE TERMENI Aquatint (acvatinta italiană, oTaquaforte - gravare și tinto - pictat) - un tip de gravură în profunzime pe metal, gravarea acidă a unei plăci de metal prin praful de asfalt sau colofoniu care aderă la ea Creează un efect apropiat de un desen tonal cu o pensulă (cerneală sau acuarelă) În secolul al XVIII-lea acvatinta a fost utilizată pe scară largă, mai ales în combinație cu gravarea în linie, adesea pentru imprimarea color Belvedere (belvedere italiană, lit - priveliște frumoasă) - o clădire mică, un foișor pe un loc ridicat sau un turn, o suprastructură pe o clădire (cel mai adesea rotundă în plan), din care se deschide o vedere îndepărtată Biscuit (franceză, biscuit) - porțelan alb mat neglazut În secolul al XVIII-lea a fost un material preferat pentru sculptura din porțelan și obiectele decorative Veduta (în italiană veduta - vedere) este un tip de peisaj care s-a dezvoltat în Italia în secolul al XVIII-lea Baza vedutei este o construcție precisă în perspectivă, care face posibilă înfățișarea unei anumite zone, de obicei o vedere urbană, cu mare siguranță Hyperbole (hiperbola greacă - exces, exagerare) este un dispozitiv stilistic, artistic bazat pe exagerarea unui semn real, căruia i se atribuie valori și imposibile în realitate Grisaille (franceză, grisaille, de la gris - gri) - un tip de pictură (de obicei decorativă), realizată în diferite nuanțe de aceeași culoare, de obicei gri Murale și panouri în tehnica grisaille, care imit sculptura (relief), se găsesc adesea în interioarele palatelor din secolul al XVIII-lea și începutul secolului al XIX-lea Grotescul (franceză, grotesc, italian grottesco, de la grotta - grotta) este un sistem figurativ bazat pe o combinație bizare a realului și a fantasticului, a frumosului și a urâtului, a amuzantului și a gravului Inițial - un tip de ornament, pictural, stuc sau grafic, în care sunt amestecate în mod complex motive picturale și decorative, imagini de oameni, plante și animale etc A fost găsit în secolul al XV-lea la Roma la GLOSAR DE TERMENI săpături ale palatelor romane antice și au devenit populare datorită Loggiilor lui Rafael din Vatican Desudepbrt (franceză, dessus-de-porte - deasupra ușii) - peste ușă, o pictură decorativă sau o compoziție sculpturală plasată deasupra ușii și asociată cu aceasta, precum și cu designul peretelui în ansamblu Stilul creion - un fel de stil punctat în gravură metalică aprofundată Cu ajutorul liniilor cu granulație fină se imită un desen cu creion, cărbune, sangvin sau pastel secolul al -lea - perioada de glorie a gravurii cu creion Quadriga (latină, cvadrigă) - un car antic cu două roți tras de patru cai pe un rând Quadrigas serveau la concursuri, serbări, procesiuni În secolul al XVIII-lea și începutul secolului al XIX-lea Imaginile din bronz sau cupru ale cvadrigilor erau amplasate pe arcurile de triumf, pe frontoanele sau mansardele teatrelor și altor clădiri publice importante Cour d'honneur (franceză, cour d'honneur, lit - curte de onoare) - curtea din faţă din faţa clădirii, formată din clădirea principală şi aripile laterale (aripile) şi pasajele acoperite care ies din părţile laterale ale acesteia Cour d'honneur este separată de stradă, piaţă, drum printr-o zăbrele cu poartă Lavis (franceză, lavis) - un tip de gravură în profunzime pe metal Imaginea este aplicată direct pe tablă cu o pensulă înmuiată în acid Gravurile Lavis seamănă cu desenul cu pensula cu o spălare Lavis a fost inventat în secolul al XVIII-lea Mascaron (franceză, mascaron, din italiană mascherone - mască mare) - un relief decorativ sub formă de chip uman sau cap de animal În secolul al XVIII-lea masca-rons erau adesea plasate peste arcade, ferestre sau uși, pe fântâni, pe mobilier, vaze etc Mezzo-tinto (în italiană mezzo-tinto - semitonuri) este o manieră neagră, un tip de gravură în profunzime pe metal Placa metalică este complet acoperită cu mici depresiuni, devine granulată și, atunci când este imprimată, dă un ton uniform de negru Locuri care ar trebui să fie luminoase răzuit și netezit Metoda mezzotint, care conferă un ton profund catifelat și tranziții bogate de lumină și umbră, a fost folosită în secolul al XVIII-lea, inclusiv pentru imprimarea color Maniera punctată este un tip de gravură în profunzime pe metal Crestaturile fine, punctate, aplicate cu diverse instrumente (adesea prin gravare), atunci când sunt imprimate, creează gradații subtile și moi de lumină și umbră Gravurile sub formă de puncte (adesea colorate) au fost deosebit de populare în secolul al XVIII-lea Putti (italiană putti, plural de la putto - prunc) - băieți (uneori înaripați), cupidon, îngeri sau genii, reprezentați în secolele XV-XVIII în picturi sau sculpturi Rocaille (franceză, rocaille - decor de scoici) este un ornament decorativ, un motiv ornamental sub forma unei scoici stilizate, caracteristic artei rococo În sens larg, la fel ca Rococo Sandrik - un detaliu arhitectural și decorativ, o mică cornișă situată deasupra unei ferestre sau uși Spiritualismul (franceză, spiritualisme, din latină, spiritus - spirit, suflet) este o doctrină idealistă a existenței independente a unui suflet nemuritor, entități spirituale independente de om Sentimentul conexiunii unei persoane cu forțele spirituale puternice și dincolo de controlul său, credința în aceste forțe Staffage (German Staffage) - figuri secundare într-o compoziție picturală (de exemplu, figuri de oameni și animale într-un peisaj) Transcendental (din latină, transcen-dens - făcând un salt) - termen al filosofiei lui I Kant, adică: experiență anterioară, existentă în conștiință înaintea experienței, aparținând „rațiunii pure” Transcendental (din latini, transcen-dens - făcând un salt) - incognoscibil, inaccesibil cunoașterii, în filosofia lui I Kant - aparținând unor „lucruri în sine”, al căror sens nu poate fi înțeles nici de sentimente, nici de rațiune Churrigueresco (în spaniolă: churrigueresco) este un stil de arhitectură spaniolă și latino-americană, numit după arhitectul spaniol José Benito de Churriguera și frații săi Înființată la începutul secolelor al XVII-lea și al XVIII-lea stilul churrigueresco a apărut în designul decorativ al fațadelor și interioarelor și a fost o dezvoltare a principiilor barocului în spiritul emotivității sporite, o supraîncărcare a formelor arhitecturale cu decor plastic bizar, fracționat și agitat GLOSAR DE TERMENI Chinoiserie (franceză, chinoiserie - China China) - motive exotice chinezești în decorativ și parțial în arte plastice, precum și în arhitectura secolului al XVIII-lea Estipite (în spaniolă estipite) - caracteristică arhitecturii latino-americane, în special mexicane, barocului secolului al XVIII-lea fragmentarea motivelor de ordine, în principal pilaștri, parcă s-ar sparge în mici motive decorative și picturale alungite într-o fâșie TABEL DE SINCRONIZARE Evenimente istorice Știință și filozofie Literatură, teatru, muzică Arhitectură și arte plastice - Urmărirea lui Petru I ( - - împreună cu Ivan al V-lea, regența Sofia) - „Revoluție glorioasă” în Anglia - - autocrația lui Petru I - S-a născut J -A Watteau - - - Înființat - Născut Războiul de Nord deniye engleză prusacă, poet Academia de Științe J Thomson, din Berlin - - Războiul de succesiune spaniolă - Transformarea Prusiei într-un regat - - Revolta Kami-zar la Lyon - - Răscoala lui F Ra-kotsi în Ungaria - Cartea „Fizica subterană” a chimiștilor germani I Becher și G -E Stahl expunând teoria flogistului - S-a născut J -B Tiepolo - S-a născut J -B -S Chardin - S-a născut în Italia arhitect L Vanvitelli - S-a născut arhitect V V Rastrelli - G Rigaud Portretul lui Ludovic al XIV-lea - -I P Zarudny Construcția Turnului Menshikov - - Pictor A M MATVEEV - S-a născut P Longhi - Construirea complexului mănăstiresc din Melk în Austria (arh J Prand-tauer) - Finalizarea monumentului Marelui Elector de către A Schluter in Berlin - S-a născut F Boucher - Fondarea Sankt Petersburgului TABEL SINCRONISTIC Evenimente istorice Știință și filozofie Literatură, teatru, muzică Arhitectură și arte plastice - Captură - Născut - J Swift - S-a născut Dorpat, Narva și Ivangorod D Hartley - filozof englez, materialist - Prima ediție a „Optics” de I Newton „Povestea butoiului” M -K Latour - engleză, reprezentare - - engleză - - povestitorul T New;scriitorul P Delamere komen construiește B Mandeville Hotel de Subise pompa de abur „Fabula albinelor” în Paris - -J Vanbrugh ( - ) Castelul Blenim din Oxfordshire - Finalizarea lucrării de arhitectură a lui A Schlüter în Palatul din Berlin - - Organizarea Biroului din clădiri - Terminat - Născut - A -R Le- conjunctiv - francez, natural - funingine Roman națiunea Scoției în testul „The Lame Devil”, comedia „Chris- catre Anglia J Buffon - - Vos- (d ) stilou, rival statia K Bula- - Nascut din stapanul sau vinovăţie - Înfrângerea suedezilor lângă Lesnaya Leonhard Euler, matematician și fizician (d ) - S-a născut K Goldoni - S-a născut G Fielding - S-a născut P Batoni BINE - -J -M Crespi Seria „Șapte Sacramente” - Victorie - Născut - Post- - Născut peste suedezi, francezi, comedia politică a lui I -E Holzer langa Poltava gânditorul cerului G -B Mably și - - Săpături la Herculaneum A -R Lesage "Turcare" - S-a născut S Johnson, scriitor, critic, lexicograf englez TABEL SINCRONISTIC Evenimente istorice Știință și filozofie Literatură, teatru, muzică Arhitectură și arte plastice - G V Leib - - - englez, jurnalist R Steele ( - ) Moral-sa- - Terminat culcat la pământ Jurnal filozofic tyric - construcție tratat „Teodicee” numerar „Chatterbox” catedrala sf Paul - Născut - - englez la Londra (început în ) - Înființarea fabricii de porțelan Meissen - - shotl jurnalişti filosofi D Peppelman D Hume R Steele și J Ad-Construction - A Shefts-dison Jurnalul lui Zwinger din Dres- ia-l "Kharak-" Spectator " dene caracteristicile oamenilor, obiceiurilor, opiniilor și timpului - S-a născut M V Lomonosov (m ) - Născut - dramaturgul francez P Crebillon St ( - ) Tragedie „Rada-Mist și Zenobia” - englez, poet A Pop „Experiență în critică” - A Pop - Așezat J -J Rousseau Poezia „Răpirea – clopotnița - X Bucle de lup Petropavlov- - Utrecht- ( - ) „Logici” - Născut - Născut din Catedrală - S-a născut F Guardi - S-a născut vreme de pace do- D Diderot L Stern Englez, pictor peisagist dialect - A murit R Wilson - Venirea la A Shaftesbury - G -V Leib- - Născut - Născut autoritățile din Hanovra „Monadolo- K -V eroare J -B Pigalle Dinastia Gia - A murit (George I) - Victoria flotei ruse la Gange - Aderarea posesiunilor spaniole din Țările de Jos și Italia la Austria A Schluter (născut c ) - - L Hildebrandt Ansamblul palatului Belvedere din Viena TABEL SINCRONISTIC Evenimente istorice Știința și filozofie Literatură, teatru, muzică Arhitectură și arte plastice - Moare Ludovic al XIV-lea Urcarea pe tron a lui Ludovic al XV-lea, începutul regenței lui Filip de Orleans - Rebeliune în Scoția în sprijinul dinastiei Stuart - S-a născut K -A Helvetius - -A -R Lesage Povestea lui Gil Blas din Santillana - - Colin Campbell Wanstead House este prima clădire palladiană din Anglia - A murit G -V Leibniz (născut în ) - francez, compozitorul F Couperin ( - ) Tratat „Arta de a cânta la clavecin” - S-a născut în engleză poetul T Gri - Călătorie - Născut - Încheiat Petru I în Franc-J -L D'Alembert a lui Voltaire ție - S-a născut Bastille I -I Winckel- - Născut om engleză, scriitoare X Walpole (d ) - S-a născut D Garrick, englez, actor și dramaturg - Pacea Austriei cu Turcia - S-a născut poetul și dramaturgul A P Sumarokov (d ) - Planul Sankt Petersburg Zh-B Leblon ( - ) - S-a născut pictorul A P Antropov (m ) - S-a născut E -M Falcone - - I -B Fischer von Erlach Biserica lui Carol Borromeo din Viena - J -A Watteau „Plecare spre insula Cythera” - J -B Piazzetta "Sf Iacov a condus la execuție - Frații Azam construiesc o biserică la Papa - - Colin Campbell Publicația „British Vitruvius” - S-a născut gravorul M I Ma-khaev (m ) TABEL SINCRONISTIC Evenimente istorice Știință și filozofie Literatură, teatru, muzică Arhitectură și arte plastice - D Defoe "Robinson Crusoe" - A murit jurnalistul și scriitorul J Addison (născut în ) - prima grădină „peisagistică” de pe moșia poetului A Pope din Twicknam - S-a născut D V Ukhtomsky (d ) - -B Neumann Reședința episcopală din Würzburg - Victorie - engleză, fi- - Născut - A Watteau al flotei ruse, losoph F Hat-K Gozzi (d „Semnul lui Zher- la Grengam Cheson „Despre origine – ) fân " plimbarea noastră - - - Născut idei despre frumusețe și G -F Handel ru-J -B Bellotto virtute " Conduce Academia Regală de Muzică din Londra - S-a născut J -B Piranesi - - - S -L Mont- - Născut - Decedat R exclamație Walpole „Persid- T Smollett J -A Watteau include scrisori guvernamentale” - Șase (născut în ) familia whig „Brandenburg - - A murit - Concertele de la Nystadt" Gr Gibonii pacea dintre Rusia si Suedia - I -S Bach (născut în ) ție - A murit - D Defoe - - J Toland, „Moll Flaine-A Speccy și Englez, filozof materialist (născut în ) ders” F De Sanctis Scările din Piața Spaniolă din Roma - Născut - J -S Bach - - C Wren a murit P Holbach, cantorul bisericii Sf (născut în ) francez, filosof materialist - S-a născut A Smith, englez, economist Thomas la Leipzig - S-a născut J Reynolds - A murit I -B Fischer von Erlach - Născut - J Swift - S-a născut I Kant (d ) „Scrisori ale unui făcător de pânze” - Festivalurile corale din Gloucester, Worcester și Hereford F A Maulberch - S-a născut J Stubbs (d ) - S-a născut G de Saint-Aubin TABEL SINCRONISTIC Evenimente istorice Știința și filozofie Literatură, teatru, muzică Arhitectură și arte plastice - - - Descoperire - Născut Domnia Academiei de Științe în I Günther Ecaterina I Petersburg - S-a născut - Șeful J -B Greuze munca ital filo (m ) canapea J -B Vico - F Fuga „Știință nouă” Portalul Bisericii Santa Cecilia în Roma - J -B Tiepolo O serie de pânze pentru venețian Palazzo Dolphin - Vila Chi- Zekehouse-ul lordului Burlington - J Swift - J -B Călătoriile lui Tiepolo fresce Gulliver” arhiepiscopal - S-a născut din palatul din Udine compozitor - A murit F Philidor J Vanbrugh - - (n ) J Thomson - - Poezia „Timpurile lui G Ber Biserică al anului" Frauenkirche din Dresda - - - A murit - A murit Domnia lui I Newton (născut I P Zarudny Petru I ) - S-a născut - şi T Gainsborough - - - - L Euler în Peter-D Gran pictura burge - S-a născut la Biblioteca Națională din Viena - S-a născut O Goldsmith R Adam - J Gay - Finalizat ( - ) Ansamblul verde- Comedia „Opera Spitalului Vichy” cerșetori” ridicare (început în ) - A murit - Născut - Născut francez, utopic G -E Lessing pictor J Mellier (n I P Argunov ) (m ) TABEL SINCRONISTIC istoric evoluții - - Domnia Annei Ioannovna - S-a născut comandantul A V Suvorov (d ) Știință și filozofie Literatură, teatru, muzică Arhitectură și arte plastice - Născut - Născut - - ital naturală - J Parini, J Wood Senior tester ital poet și J Wood Jr L Spallanzani iluminator Arhitect- - S-a născut democrat ansambluri de turneu E Burke, englez - I -S Bach orașul Bath politic „Pasiunea pentru figură, filo-Matei sof, publicist - J Swift (m ) „O propunere modestă pentru copiii săracilor” - Voltaire - S-a născut Tragedie Brutus J Wedgwood - P Marivaux - - ( - ) Co-W Hogarth "Ka- media „Jocul unui iubit de curvă- tu și cazul ki" - primul dintre anii - începutul moralizării perioada de glorie a seriei italiene de picturi skoy benzi desenate anii - Ro- opere a fost arhitectul C Cameron (d ) - Născut - A -F pre- englez, doctor și în ( - ) natura- „Aventurile lui Ka- tester Valera de Grieux E Darwin (d și Manon Lescaut) ) - - - S-a născut P Marivaux G Cavendish, Roman „Viața engleză, fizician și Marianne” chimist (m ) - A murit D Defoe (născut c ) - S-a născut poetul W Cowper (d ) - J Lillo ( - ) Drama „Comerciantul Londrei” - - A Pop Poezia „Un eseu despre moralitate” TABEL DE SINCRONIZARE istoric evoluții Știință și filozofie - - Războiul de succesiune poloneză - Voltaire „Scrisorile filozofice” - A murit scriitorul englez B Mandeville (născut în ) - S-a născut filozoful și naturalistul englez J Priestley (d ) - Englezul, țesătorul și mecanicul J Kay a inventat o navetă mecanică „avioană” - Sh -L Montesquieu „Un discurs despre cauzele măreției și căderii romanilor” Literatură, teatru, muzică - I -K Gotshed ( - ) „Cato pe moarte” - S-a născut I Haydn (m ) - Voltaire Tragedie „Zair” - S-a născut P -O Beaumarchais - Deschiderea Operei din Londra „Covent Garden” - - A Pop Poemul „Experiența despre un bărbat” - Confiscare și ardere pentru imoralitate „Manon Lescaut” A -F Prevost - J -F Rameau ( - ) Opera Hippolyte și Arisia - J -B Pergolesi ( - ) „Maid Lady”, un exemplu clasic de operă îndrăgită - A murit F Couperin (n ) - O Goldsmith Noaptea de comedie a erorilor Arhitectură și arte plastice - A murit B Permozer (născut în ) - - N Salvi Fântâna Trevi din Roma - R Donner "Sf Martin” în Catedrala din Bratislava - S-a născut J -O Fragonard (d ) - Începutul lucrărilor la Napoli G Traversi (d ) - -J Servandoni Biserica Saint-Sulpice din Paris - F Boucher „Rinaldo și Armida” - S-a născut A Longhi (m ) - I Kendler ( - ) devine șeful atelierului de sculptură al fabricii Meissen - S-a născut G Robert (m ) - A murit arhitectul D Trezzini (n c ) - A murit S Ricci (n ) - S-a născut J Wright din Derby TABEL SINCRONISTIC Evenimente istorice Știință și filozofie Literatură, teatru, muzică Arhitectură și arte plastice - A Derby a descoperit o metodă de topire în furnal a fontei pe cocs - Voltaire „Orleans virgin” (publicat în ) - G Marivo „Țăran norocos” - Se naște Shottle poetul J MacPherson - G Fielding Comedia satirică „Pasquin” - Dinastia Lorena, înrudită cu Habsburgii, este înființată în Toscana - Pacea de la Viena, care pune capăt războiului de succesiune poloneză - Fondarea Universității din Göttingen din Germania - S-a născut L Galvani, autor de lucrări clasice despre electricitate - S-a născut un istoric englez Gibbon - Voltaire „Fundamentele filozofiei lui Newton” - S-a născut Beccaria, teoretician juridic italian - J -F Rameau Muze tragedia lui Castor și Pollux - Deschiderea Operei San Carlo din Napoli - Actul de cenzură teatrală în Anglia - S-a născut astronomul și opticianul englez V Herschel (d ) - S-a născut J Romney (d ) - S-a născut F S Rokotov (d ) - W Hogarth Seria carierei lui Mot - S-a născut D G Levitsky (d ) - A Galilei Fațada Bazilicii San Giovanni în Laterano la Roma - S-a născut K -N Ledoux (d ) - A murit D Peppelman (născut în ) - A murit arhitectul F Yuvara (n ) - Frescuri de I -E Holzer în biserica din Partenkirchen - S-a născut A P Losenko (d ) - S-a născut arhitectul V I Bazhenov (d ) - W Hogarth „Cele patru ori ale zilei” (gravuri) - - R Donner Statui pentru fântâna de la Piața Nouă din Viena TABEL DE SINCRONIZARE Evenimente istorice Știință și filozofie Literatură, teatru, muzică Arhitectură și arte plastice - S-a născut - - - G -F Arhitect general M F Kazakov (d ) - Este fondat Muzeul și Galeria Națională Capodimonte din Napoli - W Kent Parcul peisagistic Stowe din Buckinghamshire - D Hume „Tratat del Oratorii J -B -S Chardin despre „Saul” uman și „Din-” Vânzătorul ambulant” - - la natură feroviar în Egipt - Manual de I Mattheson ( - ) „Modern Kapellmeister” - S Richard - - A murit Război pentru Avson „Pamela, sau I -E Holzer Premiul Stryan - Recompensat - consecinţă virtute" G Bush Grupuri - - Domnia lui Frederic al II-lea al Prusiei - - Domnia Mariei Tereza a Austriei - și - - războaie între Austria și Prusia pentru stăpânirea Sileziei - - - - îmblânzitori de cai la Paris - J -B Piazzetta "Ghicitoare" BINE -J -B Tiepolo „Triumful lui Amphitrite” - A fost executat arhitectul P M Eropkin (n c ) - S-a născut sculptorul F I Shubin (m ) - S-a născut Domnia lui I K Gotshed G Fuseli Elizaveta Pet - „Teatrul German” (m ) sunt egale - A murit italian - S-a născut compozitorul A Vivaldi (n ) J -A Houdon (d ) TABEL SINCRONISTIC Evenimente istorice Literatură științifică, arhitectură și și teatru de filozofie, muzică vizuală artă - Greva țesătorilor la Lyon - S-a născut comandantul naval F F Ushakov (d ) - G Phil- - M -K La- ding Tur roman Portretul unui ab- „Joseph Endbath Hubert rus” - A murit de viu - Voltaire scrib I N Niki- Tragedia Fatin (n Natismul sau Mahomet Profetul - - E Jung Plângere sau gânduri de noapte în anii ) - Oratorio - A murit arhi- „Samson” al lui Gendel tector M G Zem- - S-a născut Tsov (născut în ) poetul G R Derzha- - F Fuga vin (m ) Fațada Bazilicii Santa Maria Maggiore din Roma - - B Neumann Biserica din Vierzenheiligen - - W Hogarth O serie de tablouri „Căsătoria la modă” - Născut - Decedat - IG Herder A Pop (n ) J -B Pigalle (m ) - S-a născut „Mercur” - A murit italian iluminator, - J -B istoric și filo-jurnalist, Tiepolo "Sărbătoare sof J -B Vico editor al Cleopatrei (născut în ) N I Novikov Ok - (m ) J Highmore Picturi pe intrigile lui „Pamela” de S Richardson - A murit sculptorul B K Rastrelli (n ) -S-a născut sculptorul F G Gordeev (d ) TABEL SINCRONISTIC Evenimente istorice Știința și filozofie Literatură, teatru, muzică Arhitectură și arte plastice - S-a născut M I Kutuzov (d ) - - Rebeliune în Scoția în sprijinul dinastiei Stuart - S-a născut A Volta, autor de lucrări clasice despre electricitate (d ) - S-a născut scriitorul D I Fonvizin (d ) - Înființarea capelei instrumentale din Mannheim și a școlii simfonice din Mannheim J -V Sta-mitz - A murit J Swift (n ) - Revolta populară la Genova împotriva stăpânirii austriece - Decret al Parlamentului de la Paris privind arderea cărților „Gânduri filosofice” de D Diderot și „Istoria naturală a sufletului” de J -O Lametrie - A murit filozoful F Hutcheson (născut în ) - G -F Händel Oratoriul Iuda Macabeu - S-a născut arhitectul G Quarenghi (d ) BINE - W Hogarth Portretul doamnei Salter - A murit L von Hildebrandt (născut în ) - S-a născut un arhitect I E Starov (d ) - -J -B Piranesi O serie de gravuri „Fantezie pe teme temnițe” BINE - J -B Tiepolo „Un patron prezintă artele liberale împăratului Augustus” - -G -V Knobels-dorf Palatul Sanssouci din Potsdam - -A Canaletto lucrează la Londra - S-a născut F Goya (d ) - S-a născut artistul I A Er-menev (decedat după ) - A murit A -R Lesage (născut în ) - -D Garrick în fruntea Teatrului Drury Lane - -B Bellotto lucrează în Germania - A murit J M Crespi (n ) TABEL SINCRONISTIC istoric evoluții - Pacea de la Aachen - sfârșitul războiului de succesiune austriacă Știință și filozofie Literatură, teatru, muzică Arhitectură și arte plastice - -S Richardson Romanul Clarissa - A murit F Solimena (n ) - Sh -L Mont- - Voltaire - - Tesquier „Despre spiritul lui Zadig, sau Sud- J -B Piran- cai " ba zi O serie de decorațiuni - Primul - T Smoltov „Vederi ale Romei” săpături la Pomlette Roman - Născut băutură „Aventurile lui J -L David (d - S-a născut I Bentham, englez, sociolog, avocat, filozof (d ) - D Hume „Un studiu asupra minții umane” - L Euler „Introducere în analiză” Roderick Wren-acasă ” - A murit poetul J Thomson ) - - - Născut - Decedat J -L Buffon I -V Goethe (m A Magnasco „Natural ) (născut în ) istorie" - Născut ca - - D Diderot ital poetul W Al-T Gainsborough „Scrisoare despre Blind Fieri, de Portretul lui R End- pentru edificarea celor văzători” tragedii tiranice (m ) - S-a născut A N Radishchev (d ) - G Fielding „Povestea lui Tom Jones, cel găsit” Ryusa cu soția lui - A murit italian - A murit - J -B istoricul L Mura-I -S Bach (născut Tiepolo terminat tory (născut în ) ) picturi murale Anii - - - - Palatul Labia Principalele lucrări ale lui A G Baumgarten de la Veneția elvețian, natural- ( - ) Anii - - tester A Galler ( - ) la botanica, „Estetica” Gospodăria lui H Walpole Strawberry Hill din Middlesex anatomie și fiziologie TABEL SINCRONISTIC Evenimente istorice Știință și filozofie Literatură, teatru, muzică Arhitectură și arte plastice - - „Enciclopedia sau Dicționar explicativ de științe, arte și meserii” - Decizia Consiliului de Stat de a distruge primele două volume ale Enciclopediei - S-a născut G Filangeri, italian educator, economist, publicist - A murit filozoful englez J Berkeley (născut în ) - S-a născut fizicianul englez B Rumford (d ) - R Wood publică Ruinele din Palmyra - J -F Rameau Pastorală „Akant și Sefiza” - S-a născut R -B Sheridan - T Gray „Elegie la Cimitirul Rural” - T Smalllett Romanul „Aventurile lui Peregrin Pikla” - J -J Rousseau Opera „Vrajitorul satului” - - Războiul Buffonilor în legătură cu sosirea la Paris a operei italiene - S-a născut în Italia pianistul și compozitorul M Clementi (d ) - Se naște genul singspiel odată cu producția „operei de baladă” „Devil at Large” - K Goldoni Comedie „Cărciumarul” - S-a născut în Italia poet I Pindemonte, fondatorul sentimentalismului italian (m ) - -J -B Tiepolo Frescuri în reședința episcopală din Würzburg - S-a născut sculptorul F F Shchedrin (d ) - -B V Rastrelli A fost construit Marele Palat din Tsarskoe Selo - -J Beaufran şi E Ere de Corny Ansamblu arhitectural de trei piețe din Nancy - J Reynolds se întoarce în Anglia din Italia, începutul activității sale creative active - -J -A Gabriel Place Louis XV (acum Place de la Concorde) din Paris - W Hogarth Tratat „Analiza frumuseții” - A murit G -V Knobelsdorff (născut în ) TABEL SINCRONISTIC Evenimente istorice Știința și filozofie Literatură, teatru, muzică Arhitectură și arte plastice - În Rusia sunt desființate vamele interne - E -B Condillac „Tratat de senzații” - J Black descoperă dioxidul de carbon - A fost fondată Universitatea din Moscova - Morelli „Codul naturii sau adevăratul spirit al legilor ei” - S-a organizat „Academia Herculană” arheologică din Napoli - I Kant „Istoria naturală generală și teoria cerului” - S Richardson Povestea lui Sir Charles Grandison - A murit G Fielding - S-a născut poetul englez J Crabb (d ) - E Lessing Drama „Petish” „Miss Sarah Sampson” - J -J Rousseau, Discurs despre originea și fundamentele inegalității între bărbați - S-a născut actrița engleză S Siddons (d ) - S Johnson „Dicționar al limbii engleze” - A murit B Neumann (n ) / - S-a născut pictorul peisagist F Ya Alekseev (d ) - - Chevakinsky a construit Catedrala Navală Sf Nicolae - -J -B Pigalle Mormântul lui Moritz al Saxonia la Strasbourg - A murit J -B Piazzetta (n ) - T Chippendale „Ghidul domnului și al producătorului de mobilă” - - V În Rastrelli se ridică Palatul de Iarnă - S-a născut sculptorul I P Martos (d ) - E -M Falcone „Milon din Croton” - M -K Latour Portretul marchizei J -A de Pompadour TABEL SINCRONISTIC Evenimente istorice Știință și filozofie Literatură, teatru, muzică Arhitectură și arte plastice - L Euler - I -I Vin- - Născut „Diferenţial-Kelman „Gânduri J Flaxman calcul" despre un subra- (d ) învăţând greacă - S-a născut lucrează în G Raeburn (d pictură și sculptură” ) - Începutul - Născut - Născut Seven Years' Howl - engleză, scriitorul T Rowlandson ne W Godwin (d ) - S-a născut V -A Mozart - Înființarea teatrului rus la Sankt Petersburg (m ) - E Burke - D Diderot - A murit „Filozofică este- Dramă” Side R Carriera (n urmărire despre origine” ) plimbarea noastră - Născut - Născut idei despre exaltați - englezi, poet și hu - A Canova (d nom și splendidul W Blake ) nom” (m ) - S-a născut J Gillray (d ) - A murit fi- - Fondat filozoful D Hartley Academia de Arte din Sankt Petersburg - A murit gravorul I A Sokolov (născut în ) - S-a născut artistul VL Borovikovsky (m ) - - J Reynolds Portretul contesei Albemarle - K -A Gel - - veci „Despre minte” J -J Souflo Catedrala Sf Genevieve (Panteonul) la Paris - S-a născut J Hoppner (d ) TABEL SINCRONISTIC istoric evoluții Știință și filozofie anii - Începutul revoluției industriale în Anglia - Interzicerea de către Consiliul de Stat a volumelor publicate ale Enciclopediei și interzicerea publicării ulterioare - J Arduino creează un sistem de clasificare a formațiunilor geologice anii - Începutul experimentelor austriacului doctorul F Mesmer cu „magnetismo animal” - - Domnia lui Petru al III-lea - P -A Holbach „Creștinismul expus” - Canalul Bridgewater este deschis Literatură, teatru, muzică - S-a născut F Schiller (d ) - Voltaire „Candid sau optimism” - A murit G -F Händel (născut în ) - S-a născut R Burns - S Johnson Drama filozofică și didactică „Rasselas” - D Diderot Romanul „Călugărița” - K Goldoni Comedie „Samodurs” - Operă de N Picchini pe textul lui C Goldoni „Chekkina, sau fiica cea bună” - -L Rautacios Roman Tristram Shandy - J MacPherson „Fragmente de poezii vechi culese în Țările înalte ale Scoției” - Rousseau „Julia sau Noua Eloise” Arhitectură și arte plastice - F -A Maulburch Frescuri în Sümega - S-a născut sculptorul I P Prokofiev (m ) - - „Saloane” de D Diderot BINE - T Gainsborough Portretul fiicelor artistului - J Reynolds Portretul lui Laurence Stern anii W Hogarth „Fata cu creveți”, „Portret de servitori” - - J Reynolds Portretul lui Nellie O'Brien - S-a născut J Opie (m ) - A murit pictorul I Ya Vishnyakov (născut în ) TABEL SINCRONISTIC Evenimente istorice Știință și filozofie Literatură, teatru, muzică Arhitectură și arte plastice - Executarea - G Hume - Gasparo Gozzi ( - ) „Observator”, revistă satirică și educațională - S Richardson (n ) a murit - O Gold - - - R Adam Conacul Osterley Park din Londra - A R Menge Fresca „Parnasul” la Villa Albani din Roma - Plecare J Calas (Lord Kames) Smith Cetăţean J -B Tiepolo în - - „Elementele lumii Krinin” Spania Domnia lui tiki - J -J Rus- - - Ecaterina a II-a - I G Gaman co „Social J -A Gabriel - Manifest ( - ) tratat, Petit Trianon „Liberty two-” Cross- „Emil, sau la Versailles rianism” mișcările filologului Despre educație - - - - - F Alga - M V Lomonosov „Comisia Rotti Eseu despre mozaic „Jumătate- clădire din piatră – operă Bătălia Tava institutele de cercetare din Sankt Petersburg și Moscova - Paris - Voltaire - -D Diderot „Nepotul lui Ramo” - C Gozzi „Prițesa Turandot” - S-a născut poetul francez A Chenier (executat în ) - J MacPherson „Fingal” - K -V eroare Opera „Orfeu și Euridice” - - G K Lichtenberg ( - ) „Aforisme” - F -A Fi- - J -B Visele lume - sfârșitul „Tratatului despre verolidor Comic- „Paralitic” Șapte ani de toleranță opera „Dro- – Născut război - I I Vinvosek” J Moreland kelman „Histo- - - (d ) riia art G Baretti - - antichități” ( - ) publicat de J Wright din Derby Există o revistă „Plaga literară” „Om de știință dând prelegeri despre sistemul solar” TABEL SINCRONISTIC Evenimente istorice Știință și filozofie Literatură, teatru, muzică Arhitectură și arte plastice - C Beck - - -J Parini Poemul satiric „Ziua” - A murit - S-a născut căprui „Despre Pre-J -F Ramo G Shadov paşi şi pe- (genul ) (m ) mărturii” - X Wal- - J -O fra- - - - Pavel a murit Romanul Castelul din Otranto - F -A Figonard „Preot de Kore z, sacrificându-se pentru a salva Kallira” - R Adam Publicarea „Ruinele Palatului Împăratului Dioclețian” - S-a născut pictorul G I Ugryumov (d ) - Hogarth a murit (n ) - D Diderot Tabla lui Iosi - M V Lomonosov lidor Opera „Experiență despre viață” fa II in Austria - J Har- „Tom Jones” pisi” Greaves inventează - A murit poetul - P Bato- mecanic E Jung (n ) nici „Hercule mai departe roata care se învârte „Jenny” - T Percy răscruce de drumuri” - S-a născut „Relicve of Old English Poetry” - J MacPherson „Scrierile lui Ossian” - S Johnson publică lucrările colectate ale lui Shakespeare - - Aprox - R Roata- fizician și chimist J -J Rousseau vis „Vedere a J Dalton (d Confession Snowdown) ) - F -J Statul - J - G Cavensec Opera „Ry-Stubbs publică Vasele excrete în rezervoare lucrarea sa „Ana- hidrogen pur și dioxid de carbon tomia calului TABEL SINCRONISTIC Evenimente istorice Știință și filozofie Literatură, teatru, muzică Arhitectură și arte plastice - J Priestley începe experimente în domeniul chimiei pneumatice - O Goldsmith Romanul Preotul din Weckfield - G -E Lessing „Laocoon” - K -M Wieland ( - ) Romanul Agathon - Primul - T Haye - F -A Fi- - Început spectacole lud- invents melid op Opera „Er-Construction copii Chanic învârtând pe Linda, prințesa Orașului Nou în - Ordinul Ecaterinei a II-a mașină e norvegiană” - J Runciman „Regele Lear în furtună” - -G -E Lessing „Dramaturgia din Hamburg” - G -E Lessing Comedie „Minna von Barnhelm” Edinburgh - - - A murit - L Stern - J -O fra- ruso-turcă I -I Winkelman „Sentimentalul este un gonar "Fericit- război - - oportunități de călătorie Prima Expediție” leagăn " căpitan - A murit - - J Cook L Stern A Rinaldi - - - V -A Mo- Construiește marmură- L Euler „În cărucior Palatul Singspiel calcul integral „Bastienne și - A murit leniya" Bastien” - A -E Gre-tri ( - ) Opera Huron A Canaletto (n ) - Deschiderea Academiei Regale de Arte din Londra - -E -M Falcone „Călărețul de bronz” (monumentul lui Petru I) - J Wright din Derby „Un experiment cu o pasăre într-o pompă de aer” TABEL SINCRONISTIC istoric evoluții - Legea pedepsei cu moartea pentru distrugerea utilajelor din Anglia - Victorie a flotei ruse lângă Chesma Știință și filozofie Literatură, teatru, muzică Arhitectură și arte plastice - D Diderot - P -A Mont- - Născut „Conversația D'Alam Signy Opera T Lawrence (d ia cu Diderot "Dezertor" - D Garrick stabilește festivalurile Shakespeare la Stratford-upon-Avon - I -G păstor „Păduri critice” ) - J Wedgwood fondează satul Etruria cu o fabrică de faianță - G -T Ray- - Născut - A murit nal Filo-poetul W Cuvinte-F Boucher sofskaya și politiwort (m ) - A murit - O Gold-J -B Thie- instituţii şi fierar Poem Poeme Comerțul cu euro „Abandonat din anii - peytsev în ambele gelozie Muzeu fondat India" - S-a născut Pio-Clementino - P -A Gol-L van Beethoven la Vatican bang „Sistemul naturii” - A -G Werner publică tendința neptuniană în geologie și tendința fiziografică în mineralogie (m ) - B Vest „Moartea generalului Wolf în bătălia de la Quebec” - A murit - A murit - A murit V V fondatorul anatomiei patologice, ital doctor J -B Morgagni (născut în ) - A murit K -A Helvetius T Smollett - A murit T Gray - S-a născut W Scott (d ) - T Smollett „Humphrey Clinker” - -I W Goethe Poezii „Cântec de mai”, Rastrelli „Întâlnire și despărțire”, „Trandafir sălbatic”, „Cântecul rătăcitorului în furtună” TABEL SINCRONISTIC Evenimente istorice Știință și filozofie Literatură, teatru, muzică Arhitectură și arte plastice - Prima împărțire a Poloniei - - Războiul țărănesc condus de E I Pugaciov - Pace Kyuchuk-Kainarji - Moartea lui Ludovic al XV-lea Începutul domniei lui Ludovic al XVI-lea - - Reforme A -R Turgot ( - ) în Franța - J Cazotte „Diavolul îndrăgostit” - S-a născut poetul S -T Cole Ridge (m ) - G -E Lessing Dramă „Emilia Galotti” anii -Reforma lui F L Schroeder în teatrul din Hamburg - O Goldsmith Noaptea de comedie a erorilor - D Diderot — Jacques fatalistul - Călătoria lui D Diderot în Rusia - L -S Mercier Tratat despre teatru - -P -O Beaumarchais „Memorii” - G -A Burger ( - ) Balada „Lenora” - I -V Goethe Dramă istorică „Götz von Berlichingen” - A murit O Goldsmith - S-a născut poetul englez R Southey (d ) - - T Wharton „Istoria poeziei engleze” - I -V Goethe „Sufririle tânărului Werther” - Pictorul peisagist S Scott (n BINE ) - A murit arhitectul A F Kokorinov (n ) - Portretele lui A P și N E Struysky F S Rokotov - D Khodovets-kiy O serie de desene „Călătorie la Danzig” - J Wright din Derby "Forja" - A murit arhitectul L Vanvitelli - -J Wedgwood Serviciul „Green Frog” - - Portretele lui „Smolyanok” D G Levitsky - - Perioada londoneză de creativitate a lui T Gainsborough, - Tabloul „Prânzul” de M Shibanov TABEL SINCRONISTIC Evenimente istorice Știință și filozofie Literatură, teatru, muzică Arhitectură și arte plastice - Folk - - - J -M -R Lenz ( - ) Piesa „Profesor de acasă” - K -V Gluck a pus în scenă operele Iphigenia en Aulis și Orfeo la Paris - Retief de - J -A Gu- tulburări („Much- I -K Lavater la Bretonne ( - Don Portret război") în timpul ( - ) ) Roman K -W Gluck Franţa „Fizionomic-” Depravat – A murit - - Fragmente militare” țăran, sau I Günther în America de Nord - Pericolele orașului - - J -B -S Coloniile Kanan, da Chardin Auto- Britania pentru nu pentru- - P -O Portret frumos Portret dependență Martie Comedia soției artistului - Demisia - A murit „Bărbierul din Sevilla” - I -V Goethe s-a stabilit la Weimar -K -V eroare - - A -R Turgot D Hume Opera Alceste W Chambers - A Smith - R -B Casa Shae Somerset „Cercetarea Ridan devine Londra despre motivele de a fi bogat - în fruntea teatrului - - popoare stva” „Drury Lane” M F Kazakov - J -M -R Lenz Piesa de teatru „Soldații” - -N Piccin la Paris opera „Roland”; „Războiul Gluckiştilor şi Pichiniştilor” - K -V eroare Opera Armida - V Alfie-ri Tragedie din Virginia - R -B Sheridan Comedia „Școala calomniei” construiește clădirea Senatului din Kremlinul din Moscova TABEL SINCRONISTIC Evenimente istorice Știință și filozofie Literatură, teatru, muzică Arhitectură și arte plastice - - - Spinning - A murit Voltaire (n ) - A murit J -J Rousseau - Deschiderea teatrului „La Scala” din Milano - S-a născut Ugo Foscolo, luptător pentru libertate și unificarea Italiei (d ) - A murit - J -A Gu-dong Portrete ale lui J -J Russo și B Franklin - A murit J -B Piranesi - A murit Războiul Franței, desen animat de D Garrick J -B -S Chardin Spania şi Gol- S Crompton - Lessing (născut în ) pământuri împotriva Angliei - - Dramă „Nathan înțeleptul” -K -W eroare Opera „Iphigenia în Taurida” - K -M Wi- - - G Philanjeri teren Poezie de C Cameron „Știința dreptului – „Oberon” construiește un arhitect dăruind” - W Ger- - A murit ansamblul turneu din Pavlovsk - A murit G de Saint-Aubin - A murit B Bellotto - A murit J Highmore (n ) - J -A Gu- cochilia se deschide G -E Lessing Don O statuie planeta Uranus - S John-Voltaire - G Cavenson „Biografie - J -L Da- Dish definește genul englezesc Portret compoziția aerului poeți” S K Pototsky - I Kant - F Schiller - T Gaines- „Critica tragediei pure „Robbery-Borough Portret minte " Nicky ” actrita Robin- - A murit - P Shoderson Scoțianul Lo de Laclos - Deschidere filozoful G Hume Roman „Monument periculos” Med- (Lord Kames) conexiuni” călăreț" (născut în ) - A murit E -M Falcone ital dramaturgul P Metastasio (născut în ) - F Guardi „Concert de sărbătoare” TABEL SINCRONISTIC istoric evoluții Știința și filozofie - Tratatul de la Versailles Anglia recunoaște independența Statelor Unite - Aderarea Crimeei la Rusia - W Pitt cel Tânăr devine șef al ministerului Tory - „Carta nobilimii” și „Carta pentru drepturile și beneficiile orașelor” - A murit J -L D'Alembert - Primul zbor cu balonul fraților J şi E Montgolfier - -Y Kort inventează laminoarea și dezvoltă procesul de bălțire - Moartea lui D Diderot - Motorul cu abur al lui J Watt (brevet) - G Cavendish stabilește compoziția apei - W Herschel stabilește distribuția nebuloaselor - -I -G păstor „Idei la filosofia istoriei umane” - E Cartwright inventează războaiele - F -G Jacobi ( - ) „Despre studiul lui Spinoza” Literatură, teatru, muzică - englez, poet W Cowper ( - ) „Poezii” - V -A Mozart Opera „Răpirea din seraj” - -E Artega „Revoluția teatrului italian” - J Crabb Poemul „Sat” - F Schiller Tragedii „Înșelăciune și dragoste”, „Conspirația lui Fiesco” - P -O Beaumarchais Nunta lui Figaro - Primul Festival Handel la Westminster Abbey - S Johnson a murit - W Cowper Poezia „Sarcina” Arhitectură și arte plastice - A murit R Wilson - G Fuseli "Coșmar" - A murit J -A Gabrielle (n ) - J -L David Portretul unui doctor Leroy - - IE Starov construiește Palatul Tauride BINE - -T Gainsborough Portretul doamnei Siddons - J Reynolds „Doamna Siddons ca muza tragediei” - J -L David „Jurământul Horaților”, portrete ale lui Pekuley - Este fondată Galeria Accademia din Florența - - V I Bazhenov construiește Casa Pașkov la Moscova - A murit J -B Pigalle - A murit P Longhi - T Gainsborough „Plimbare de dimineață”, „Fata cu câine și ulcior” BINE - J Romney „Lady Hamilton ca o bacantă” TABEL SINCRONISTIC Evenimente istorice Știință și filozofie Literatură, teatru, muzică Arhitectură și arte plastice - - - W A Mo- - - Bord în regat „Nunta – J Reynolds Prusia Friedba Figaro „Hercule, lovitură- riha-Wilgel- - Primul șarpe ma II carte de R Burns „Poezii scrise în principal în dialectul scoțian” - W Tisch-bein „Goethe stând printre ruine” - - - J -A Ber- - A murit ruso-turc Nardin de Saint-P Batoni războinic Pierre Romanul Paul și Virginia - V -A Mozart Opera Don Juan - F Schiller Drama Don Carlos - A murit K -W eroare - W Heinze ( - ) Romanul Ardin-hello, sau Insulele Binecuvântate - J Reynolds Portretul lordului Heathfield - T Gainsborough „Copii din sat” - A murit - I -V Goethe - A murit G Filangeri Drama Egmont M -K Latour - Creat - J -J Bar- - A murit Linneevskoe Natel Emi „În călătorie - T Gainsborough societate învăţată a tinerei Ana- - - (Anglia) harsis după Gre-K -G Langhans - J Goetzia " Brandenburg ton „Teoria - V -A Gateway din Berlin Pământ " tsart Ultimii trei - - - - I Kant „Critica rațiunii practice” simfonie G Shadov Mormântul contelui von der Mark - - - E -J Siy- - M -J Ea- - J -L Da- Marea Franta „Ce este nye Un fel de tragedie „Lictori tsuzskaya bur - a treia proprietate? „Carol al IX-lea” adu-l pe Brutus Joise-demo - A murit - W Blake trupul fiului său cratic P -A Holbach „Cântece ale nevinovatului – – Deschidere Revoluția ness” „Shakespearian galerie” în casa lui J Boydell din Londra TABEL SINCRONISTIC Evenimente istorice Știință și filozofie Literatură, teatru, muzică Arhitectură și arte plastice - Începutul Risorgimento - lupta pentru independența națională și libertatea Italiei anii - - A murit - A -E Gre- - T Lawrence Bulk de- A Smith Trei Opera „Portretul unei actrițe” mocratic - E Burke "Petru cel Mare" E Farren BINE mișcare în „Meditația - I -V Goethe - G Raeburn Anglia A apărut - despre „Elegia romană” franceză, „Portretul soților apariția unei „cor-revoluții” „Faust” (frag-Clark) respondent - M Walment) societăți” stonecraft - Ieșire - Prof „Apărarea drepturilor omului” anii -Dezvoltarea industriei de inginerie engleză - I Kant „O critică a judecății” - I -V Goethe „Un eseu despre metamorfoza plantelor” - J Pree - „Călătorie de la Sankt Petersburg la Moscova” de A N Radishchev - A murit - J -A Gu- stilul ional „Scrisori către V -A Mozart Don Portret „Societatea lui Burke” - A -E Gre- O Mirabeau rezistenţă” - M Waltree Opera - J -L Da- tăbăcării și piatră „Prin vedere Wilhelm Lucrați la Kozhevnikov „Protecția drepturilor lui Tell” pictura „Jurământ- în Franța femei" - W Blake wa în hol pentru - - Poemul „Căsătoria jocului cu mingea” F Schiller din Rai și Iad - A murit „Istoria celor trei - - - E -M Falcone G Forster în vârstă de douăzeci de ani - A murit război " ( - ) N -F Gillet „Vederi ale Rinului de Jos” - F M Klinger ( - ) Roman Faust (născut în ) TABEL SINCRONISTIC istoric evoluții Știința și filozofie Literatură, teatru, muzică Arhitectură și arte plastice - Înființarea unei republici în Franța Deschiderea Convenției Naționale - Începutul războiului Franței revoluționare cu Austria, Prusia, Regatul Sardiniei - „Societatea corespondentă” din Londra (interzisă în ) - Primele sindicate ale filătorilor din Lancashire - Franz I - Împărat al Austriei (d ) - Executarea lui Ludovic al XVI-lea Stabilirea dictaturii iacobine - Uciderea lui J -P Marat - Aderarea Napoli, Țările de Jos, Spania la coaliția anti-franceză - - Războiul Marii Britanii cu Franța - A doua împărțire a Poloniei - Rebeliune contrarevoluționară în Vendée - Arestarea lui N I Novikov - K -J Roux de Lisle ( - ) „Marsilieza” - La Veneția este fondată Opera Fenice - A murit J Reynolds - A murit R Adam - Introducere - A murit republican - K Goldoni, Calendarul rusesc - - în Franța I -V Goethe „Anii învățăturii lui Wilhelm Meister” - J -L David „Moartea lui Marat” - Închiderea tuturor academiilor regale Organizarea Comunei de Arte - A murit F Guardi - -J Flaxman Desene pentru „Iliada” și „Odiseea” de Homer TABEL SINCRONISTIC Evenimente istorice Știință și filozofie Literatură, teatru, muzică Arhitectură și arte plastice - Lovitură de stat Thermidoriană contrarevoluționară - Suspendarea actului de habeas corpus, rândul Marii Britanii la reacție - Răscoală condusă de T Kosciuszko în Polonia - Primele transmisii prin telegraf optic ale fraților K și I Shapp - A murit C Beccaria - A murit E Gibbon - I -G Fichte ( - ) "Ştiinţă" - - „Simfoniile din Londra” J Haydn - M -J Chenier „Cântec de călătorie” - E -N Megul Imnuri patriotice „Cântec de marș”, „Cântec de biruință” Opera Horace Cocles - F -J G Sec Imn pentru celebrarea Ființei Supreme - -N Retief de la Bretonne Romanul „Domnul Nikola, sau inima umană dezvelită” - W Godwin Romanul Aventurile lui Caleb Williams - W Blake „Cântece de experiență” - Arestarea lui J -L David Autoportret (în concluzie) - A murit A Rinaldi (născut c ) - Înființarea Directorului - Legi împotriva libertăților democratice în Marea Britanie - A treia împărțire a Poloniei - Campania italiană a lui Napoleon - - Formarea republicilor italiene - A murit R Burns - A murit J MacPherson - J -L David Portrete ale soților Serizia - A murit J Wedgwood - J -A Carstens ( - ) Noaptea și copiii ei - A murit F -A Maulburch TABEL SINCRONISTIC Evenimente istorice Știință și filozofie Literatură, teatru, muzică Arhitectură și arte plastice - - Domnia lui Paul I - Yu Price „Experiență despre pitoresc” - - Jean Paul, german scriitor ( - ) Romanul „Siebenkaez” - Revolta - A murit - Ugo Phos - - - marinari englezi - E Burke colo Oda „Res-A -J Gro "Bo- militar - A murit publiciştilor napart pe Ar- flota - În Prusia, regele Friedrich Wilhelm al III-lea (d ) J Hutton - A murit X Walpole - F Schiller Balade „Mănușă”, „Macarale Ivikov”, „Inelul lui Polycrates” - - I -K Hölderlin Romanul „Hyperion” - W G Wackenroder ( - ) „Revărsări de inimă ale unui călugăr” - I -V Goethe „Hermann și Dorothea” Podul Kolsky - A murit J Wright din Derby - -F Goya O serie de gravuri „Capri-chos” - - - A murit - W Cuvinte - - J -L Da- Expediția egipteană a lui Napoleon L Galvani Worth și S T Coleridge „Balade lirice” vedere Portretul neterminat al lui Bonaparte Coleridge Poezia „Bătrânul Marinar” - L Tieck ( - ) și W G Wackenro-der „Rătăcirile lui Franz Pieternbald” - -F Schiller Trilogia Wallenstein - J Haydn Oratoriul „Crearea lumii” TABEL SINCRONISTIC Evenimente istorice Știință și filozofie Literatură, teatru, muzică Arhitectură și arte plastice - Lovitura de stat din Brumaire din Franța Înființarea Consulatului - Campania italiană a lui A V Suvorov, alungarea trupelor franceze din nordul Italiei - Legea pentru interzicerea asociațiilor de muncitori În Marea Britanie - Înființarea Băncii Franței - F -E -D Schleiermacher ( - ) „Discursuri despre religie” - A murit L Spallanzani - A murit G Parini - F Schiller „Cântecul clopoțelului” - F Schlegel ( - ) Romanul „Lucinda” - L van Beethoven „Sonata patetică” - A murit PE Beaumarchais anii F -V -J Schelling ( - ) „Sistemul idealismului transcendental” - - Jean-Paul Titan roman - germană poet și filozof Novalis (F Hardenberg) ( - ) „Imnuri către noapte” - L van Beethoven Prima Simfonie - J -L David „Sabinii” - - M I Kozlovsky Monumentul lui A V Suvorov din Sankt Petersburg - F Gilly ( - ) Proiectul Teatrului Național din Berlin - J -L David „Napoleon la trecerea Sf Bernard” BIBLIOGRAFIE Literatura generala Alpatov M V Istoria generală a artelor, vol - M -L , - Bunin A V Istoria artei urbanismului, vol M , Istoria generală a arhitecturii, vol M , Istoria generală a artelor, vol M , Arta țărilor și popoarelor lumii (Scurta enciclopedie artistică), vol - Lazarev VN Vechi maeștri europeni M , Livshits N , Zernov B , Voronikhina L Arta secolului al XVIII-lea M , Masters of Art about Art, vol , M , - Monumentele gândirii estetice mondiale, vol M , Cultura artistică a secolului al XVIII-lea Lucrările conferinței științifice (Muzeul de Stat de Arte Plastice Pușkin, Institutul de Istoria Artei, Ministerul Culturii al URSS) M , Bazin G Classique, baroc et rococo Paris, Brinkmann AE Die Baukunst des und Jahrhunderts in den Romanischen Lăndern, Aufl Wildpark-Potsdam, Brinkmann AE Stadtbaukunst vom Mittel-alter bis zur Neuzeit, Aufl Wildpark-Potsdam, Enciclopedia artei mondiale, voi - New York, - Kaufmann E Arhitectura în era rațiunii Cambr (Liturghie), Kimball F Crearea rococo-ului Philadelphia, Laufer R Style Rococo, style des "Lu-mieres" Paris, Nicolson H Epoca rațiunii - Londra, Pevsner N Europâische Architektur von den Anfângen bis zur Gegenwart Miinchen, Starobinsky J Invenția libertății, - Geneva, BIBLIOGRAFIE Franţa Arkin D Arhitectura epocii Revoluției Franceze M , Brunov N Palatele Franței în secolele al XVII-lea și al XVIII-lea M , Didro D Despre artă, vol - L -M , Zolotov Yu K Fragonard M , Zolotov Yu K Latour M , Zolotov Yu K Chardin M , Zolotov Yu K Portretul francez al secolului al XVIII-lea M , Zolotov Yu K , Nemilova I S Antoine Watteau L , Kozhina E F Arta Franței din secolul al XVIII-lea L , Kuznetsova I A Louis David M , Lazarev V N Chardin M , Nemilova I S Watteau și lucrările sale în Schit L , Nemilova I S Ghicitori de picturi vechi M , Chegodaev A D Antoine Watteau M , Adhemar H Watteau, sa vie, son oeuvre Paris, Besnard A La Tour La vie et goeuve de l'artiste Paris, Cantinelli R Jacques-Louis David Paris-Bruxelles, Dacier E Gabriel de Saint-Aubin, or - Paris, DimierL Les peintres français duXVIIF®me siecle, or - Paris, - Goncourt E et J de L'art du ХVІІІ ёte siecle, or - Paris, - Hautecoeur L Louis David Paris, Holma K David, evoluția fiului și stilul fiului Paris, Macchia G L'opera completa di Watteau Milano, Reau LE-M Falconet, or - Paris, Reau L Fragonard Paris-Bruxelles, Reau L Houdon, sa vie et son oeuvre, or Paris, Wildenstein G Chardin Ziirich, Wildenstein D și G Louis David Recueil de documente Rouen, Le dix-huitieme siecle français Table-aux, mobilier, ceramique, orfevrerie, bronzes ensembles decorativi Paris, Italia Vipper B R Problema realismului în pictura italiană din secolele XVII-XVIII M , Olshanskaya N I Tiepolo M , Toropov S A Giovanni Battista Piranesi M , Argan G C L'architettura barocca in Italia Milano, Bassi E Canova Bergamo, Briggs MS Arhitectura în Italia Londra-don-New York, Causa R Pittura napoletana dai XV al XIX secolo Bergamo, Chastel A L'art italien, v - Paris, Coletti L (ed ) Mostra Canoviana Cata-logo Treviso, Constabilul W G Canaletto, v - Oxford, D'Ancona P (ed altri) Storia dell'arte italiana, v - Firenze, - Delogu G Italienische Baukunst Ziirich, Delogu G La scultura italiana del seicento e del settecento Firepze, Fasolo V Classicismo romano nel settecento Roma, Fichera F Luigi Vanvitelli Roma, Fiocco G Die venezianische Malerei des siebzehnten und des achtzehnten Jahrhunderts Leipzig, Formaggio D II barocco în Italia Milano, Freeden MH von und Lamb C Das Mei-sterwerk des Giovanni Battista Tiepolo Die Fresken der Wiirzburger Residenz Minchen, Galetti U e Camesasca E Enciclopedia della pittura italiana Milano, Goering M Italienische Malerei des siebzehnten und achtzehnten Jahrhunderts Berlin, Golzio V P seicento e il settecento Torino, Haskell F Patroni şi pictori Un studiu asupra relațiilor dintre arta italiană și societatea în epoca barocului Londra, Hind AM Giovanni Battista Piranesi Un studiu critic Londra, BIBLIOGRAFIE Levey M Pictură în Veneția din secolul XVIII, Londra, Lorenzetti G La pittura italiana del sette cento Novara, Lorenzetti G Das Jahrhundert Tiepolos Viena, Maeștri italiani del ' e ' , Ausstel-lungskatalog Milano, Mărie R van Dezvoltarea școlilor italiene de pictură, v - Haga, - Martini E La pittura Veneziana del sette-cento Veneția, Morassi A Uber venezianische Zeich-nungskunst des Jahrhunderts Köln, Morassi AGB Tiepolo Londra, Morassi A Un catalog complet al picturilor lui GB Tiepolo Londra, Moschini V Canaletto Milano, (traducere în engleză: Londra, ) Moschini V Francesco Guardi Londra, Moschini V Pietro Longhi Milano, Mostra della pittura del seicento e sette cento în Liguria, cat A Morassi Milano, Munoz A Antonio Canova Le orege Roma Pallucchini R Die venezianische Malerei des Jhs Minchen, Pallucchini R Giovanni Battista Piazzetta Milano, Pittura Italiană Testi di E Carii, C Gnudi, R Salvini, F Bellonzi, v - Milano, - Ricci C Baukunst mit dekorativer Skulptur der Barockzeit în Italia Stuttgart, Venturi A Storia dell'arte italiana, voi - Milano, - Venturi L La peinture italienne, voi Du Caravage a Modigliani Geneve-Paris-New York, Valcanover F Guardi Novara, Watson FJB Canaletto Londra-New York, Waterhouse E Pictura barocă italiană Londra, Wittkower R Artă și arhitectură în Italia, până la , nd Harmondsworth, Germania Berckenhagen EA Graff Berlin, Berckenhagen EA Pegne Berlin, Bushart B Deutsche Malerei des Rokoko Konigstein-in-Taunus, Doring B AMD Poppelmann Dresda, Freeden MHB Neumann Minchen, Feulner A Skulpturen und Malerei des Jahrhunderts in Deutschland Pots-dam, Feulner A Bayerisches Rokoko Minchen, Groger HJJ Kaendler Dresda, Gundersheimer HM Giinther Augsburg, Grundmann GCG Langhans Berlin, Hanfstaengel E Die Briider Asam, Miinchen, Honisch D A R Mengs Recklinghausen, Jahn JD Chodowiecki Berlin, Kamphausen AAJ Carstens Neumiinster, Landsberger F Die Kunst der Goethe-Zeit Leipzig, Ladendorf H A Schliiter Berlin, Mackowsky H Die Bildwerke G Schadows Berlin, Pinder W Deutscher Barock Konigstein-in-Taunus, Schdnberger A Deutsche Plastik des Barock Konigstein-in-Taunus, Streichhan A Knobelsdorff und das frie-derizianische Rokoko Burg, Tintelnot H Die barocke Freskomalerei in Deutschland Minchen, Austria Aschenbrenner W , Schweighofer G P Troger Salzburg, Blaunensteiner RGR Donner Viena, Boeck WB Permoser Burg, Garas KFA Maulbertsch Viena-Buda-pest, Grimschitz BJL von Hildebrandt Viena-Miinchen, Hantsch HJ Prandtauer Viena, BIBLIOGRAFIE Sedlmayr H I B Fischer von Erlach Viena, Stix AHF Fiiger Wien-Leipzig, Tietze-Conrat E Osterreichische Barock-plastik Viena, Anglia Marx K și Engels F Despre Anglia M , Pictura engleză Stat Muzeul Ermitaj Catalog Comp A E Krol L , Vipper B R arta engleză M , German M Yu William Hogarth și timpul său L , Dukelskaya L A Caricatura cotidiană engleză din a doua jumătate a secolului al XVIII-lea L -M , Lisenkov E G arta engleză a secolului al XVIII-lea L , Krol A E Portretele engleze ale secolului al XVIII-lea în Ermitaj L , Krol A E Pictura engleză din secolele XVI-XIX în Schit Album L , Krol A E William Hogarth L , Nekrasova E A Eseuri despre istoria desenelor animate englezești M , Hogarth W Analiza frumuseții Introduceți, articolați, acceptați și linia editorială M P Alekseeva M -L , Antal F Hogarth și locul său în arta europeană Londra, Beckett R Hogarth Lcudon, Bolton A Arhitectura lui Robert și James Adam, v - Londra-New York, Burke J arta engleză - Oxford, (The Oxford history of English art, v ) Collins Baker Ch , James M R Pictura britanică Londra, Binyon L acuarele engleze Londra, Hardie M Pictură cu acuarelă în Bri-tain, v Secolul al XVIII-lea Londra, Perioada cunoscătorilor ghidează casele, decorațiunile, mobilierul și moștenirile din perioadele clasice, v , , Londra, - Gibberd F Arhitectura în Anglia Londra, Graves A , Cronin W O istorie a lucrărilor lui Sir Joshua Reynolds, v - Londra, - Hussey C case de țară engleze, v - Londra, - Irwin D Artă neoclasică Studii de inspirație și gust Londra, Kidson P , Murray P , Thompson P O istorie a arhitecturii engleze Harmondsworth, Paulson R Hogarth: viața, arta și vremurile sale, v - , Yale University Press New Haven și Londra, Paulson R Emblemă și expresie Sensul în limba engleză Art of the Eightin His Century Londra Thames și Hudson Richardson AE Arhitectură clasică monumentală în Marea Britanie și Irlanda în secolele al XVIII-lea și al XIX-lea Londra, Summerson J Architecture in Britain to , ed a -a Harmondsworth, Waterhouse EK Painting in Britain to , nd Harmondsworth, Waterhouse EK Gainsborough Londra, Waterhouse EK Reynolds Londra, Waterhouse EK Reynolds Londra, Whinney M Sculptură engleză - Londra, Whinney M și Miliar O arta engleză - Oxford, (The Oxford history of English art, v ) Whitley WT Artiștii și prietenii lor din Anglia ( - ) Londra, Rusia arta rusă Eseuri despre viața și opera artiștilor secolul al XVIII-lea Ed A Leonova M , Eseuri despre istoria artei ruse M , Arhitectura rusă din prima jumătate a secolului al XVIII-lea Cercetări și materiale Ed I E Grabar M , Istoria arhitecturii ruse Ed al -lea M , BIBLIOGRAFIE Istoria artei ruse Ed acad I E Grabar, vol , , , M , - Arta rusă a secolului al XVIII-lea Materiale și cercetare M , Arta rusă a secolului al XVIII-lea - prima jumătate a secolului al XIX-lea M , Arta rusă a secolului al XVIII-lea Materiale și cercetare M , Portretul timpului lui Petru Catalogul expoziției L , Arta rusă a primului sfert al secolului al XVIII-lea Materiale și cercetare M , Arta popoarelor URSS la sfârșitul secolelor XVII-XVIII, M , Akimov I Scurte știri istorice despre unii artiști ruși - „Sev mesager”, partea , , nr Alekseeva T V Borovikovsky M , Arkin D Sculptura monumentală din Leningrad M , Arkin D Rastrelli M , Arkin D Călărețul de bronz L , Arkhipov N Grădini și parcuri din secolul al XVIII-lea în Peterhof M -L , Bakushinsky A V Pictură și desen din secolele XVIII-XIX în Galeria Tsvetkovskaya M -L , Belekhov N , Petrov A Ivan Starov M , Benois A N școala rusă de pictură SPb , Benois A N Tsarskoye Selo în timpul domniei Elisabetei Petrovna SPb , Bondarenko I E Arhitectul M F Kazakov M , Gershenzon-Chegodaeva N M Levitsky M , Grabar I Istoria artei ruse, vol , , , M , - Danilova I Ivan Argunov M -L , Zhidkov G V Imaginea lui Shubin M , Zhidkov G V Arta rusă a secolului al XVIII-lea M , Jidkov G V M Shibanov M , Ilyin M A Bazhenov M , Ilyin M A Kazakov M , Ilyin M A Arhitectura Moscovei în secolul al XVIII-lea M , Isakov S Fedot Shubin L , Kaganovici A F Şcedrin M , Kaganovici A Losenko M , Kovalenskaya N N Istoria artei ruse a secolului XVIII M , Korostin A Desen rusesc din secolul al XVIII-lea M , Kurbatov V Pavlovsk SPb , Lapshina N Rokotov M , Lebedev A V Pictura rusă în secolul al XVIII-lea L , Lebedev G Pictura rusă din prima jumătate a secolului al XVIII-lea M -L , Lebedev A V Rokotov Schițe pentru o monografie M , Lebedeva T A Ivan Nikitin L , Lebedyansky M S Alexey Zubov M , Makarov V K Moștenirea artistică a lui M V Lomonosov Mozaice M -L , Matveev A Rastrelli M -L , Mihailov A I Bazhenov M , Mihailov A I D V Ukhtomsky și școala sa M , Moleva N , Belotin E Sistemul pedagogic al Academiei de Arte din secolul XVIII M , Moleva N , Belyutin E Picturile maestrului M , Petrov P Culegere de materiale pentru istoria imp Academia de Arte din Sankt Petersburg pentru o sută de ani de existență SPb , Rovinsky D poze populare ruse Carte - SPb , Romm A G Reliefuri monumentale rusești M , Savinov A Ivan Nikitin M -L , Academia de Arte Savinov A N M -L , Saharova I M Antropov M , Selinova T I Argunov M , Sidorov A A Desene ale vechilor maeștri ruși, vol M , Syrkina F Ya Gonzago M , Taleporovsky V N Charles Cameron M , Taleporovsky V N Quarenghi M -L , BIBLIOGRAFIE Urvanov I Un scurt ghid pentru cunoștințele despre desen și pictură SPb , Uspensky A I Dicționar al artiștilor ruși din secolul al XVIII-lea care au pictat în palatele imperiale M , Fedorov-Davydov A A Peisajul rusesc al secolului al XVIII-lea - începutul secolului al XIX-lea M , Fedorov-Davydov A A Fedor Alekseev M , Cekalevsky P Discurs despre artele libere cu descrierea unor lucrări ale artiștilor ruși SPb , Efros A M Două secole de artă rusă M , INDEX AL NUMELE ARTIȚILOR ȘI A ARHITECȚILOR Abilgor, Nikolay - de ani Adam, Robert - , , , , , , Azam, Kosmas Damian și Aegid Quirin - , , , , , Aleijadinho (Lisboa, António Francisco) - , Akimov, Ivan Akimovich - Alekseev, Fedor Yakovlevich - , , Antropov, Alexey Petrovici - , , , Antu nish, Juan - Appiani, Andrea - Argunov, Ivan Petrovici - , , , , Hardouin-Mansart, Jules - , , Aigner, Christian Peter - Bazhenov, Vasily Ivanovich - , , , , - , , Bartolozzi, Francesco - Batoni, Pompeo - , , , Bellotto, Bernardo - , , , Bergant, Fortunat - , Behr, Georg - , Bernini, Giovanni Lorenzo - , , Blank, Karl Ivanovici - Blake, William - Blondel, Francois - ani Baudouin, A T - Boyle, Richard Earl of Burlington - , , , , Borovikovsky, Vladimir Lukich - , , - , Bosch, Jerome - Botticelli, Alessandro - Beaufran, Germain - , , , Bracci, Pietro - Brown, Matthias - , Brueghel, Pieter cel Bătrân - Boulet, Etienne-Louis - Bulfinch, Charles - Bustelli, Anton - , Bouchardon, Edm - - Boucher, Francois - , , , , , , , , - , , , , , , , Buick, Thomas - Valeriani, Giuseppe - În Allen Delamotte, Jean-Baptiste - , INDEX AL NUMELE ARTIȚILOR ȘI ARHITECȚILOR Wanlo, Carl - Vanbrugh, John - , , , Vanvitelli, Luigi - , , Watteau, Jean-Antoine - - , , , , , , , , , , , , , , , , , , , , , , , Vernet, Claude-Joseph - , , Velasquez, Diego Silva de - , Veronese, Paolo Cagliari - , , Wojniakowski, Kazimierz - , Voronikhin, Andrey Nikiforovici - , Wood Jr , John - , Wood Senior, John - , Veil, Jean-Louis - Gabriel, Jacques-Ange - , , - , , Galileea, Alessandro - , , Guardi, Francesco - , , , , , , , , , Gertin, Thomas - Gainsborough, Thomas - , , , , , , , , , , - , , , , , , - Gibbons, Grinling - , , Gibbs, James - Gilray, James - , Guimard, Barnabe - Gislandi, Giuseppe (fra Vittore del Galgario) - , , Godcharles, Gilles-Lambert - de ani Goya, Francisco - - , , , , , , , , , , , , , , Gonzaga, Pietro Gottardo - Gordeev, Fedor Gordeevich - , Gran, Daniel - , , Graf, Anton - , Greuze, Jean-Baptiste - - , , , , - , , , , Grigorovici-Barski, Ivan Grigorievici - Verde, Valentine - Gros, Antoine-Jean - Houdon, Antoine - , , , - , , , , , , Gandon, James - , Günther, Ignaz - - , , David, Jacques-Louis - , , , , , , , , , , , , , , , , - , - , , , - , , - Dannecker, Johann Heinrich - , Giordano, Luca - Giorgione, Giorgio da Castelfranco - , Devez, Laurent-Benoit - de ani Jefferson, Thomas - , , Jones, Inigo - Davies, Arthur - , Dijk, Anthony van - Delacroix, Eugene - Delamere, Pierre - , , Delanoy, Louis - ani Delepin, L -J - Denver, Balthazar - De Sanctis, Francesco - , , Defrance, Leonard - , Dientzenhofer, Kilian Ignaz - , , Dientzenhofer, Johann - Dientzenhofer, Christoph - , Dietrich, Christian - Daumier, Honoré - Donner, Raphael - , , , , , Dorfmeister, Istvan - Drojdin, Petr Semenovici - Duguet, Gaspard - Duplessis, Joseph-Sifre - Elovshek, Franz - Ermenev, Ivan Alekseevich - , , , , Eropkin, Petr Mihailovici - , Gericault, Theodore - Gillet, Nicolas Francois - , , Gilly, Friedrich - , Zarudny, Ivan Petrovici - , , Zaharov, Adrian (Andreyan) Dmitrievich - Seekatz, Johann Conrad - Zemtsov, Mihail Grigorievich - , Zubov, Alexei Fedorovich și Ivan Fedorovich - , , , Kazakov, Matvey Fedorovich - , , , , , Callot, Jacques - Cameron, Charles - , , , , INDEXUL NUMELE ARTIȚILOR ȘI ARHITECȚILOR Camuccini, Vincenzo - Canaletto (Canal), Antonio - , , , , , Canova, Antonio - , , Caravaggio, Michelangelo Merisi da - , , Caravaque, Louis - Carriera, Rosalba - , Carstens, Jacob Asmus - , , , , Kaufman, Angelika - Quarenghi, Giacomo - , , Kane, Albert - Campbell, Colin - , Kendler, Joachim - , , , Kent, William - , , , , Kiprensky, Orest Adamovich - Clodion - Kovnir, Stepan - Cozens, John Robert - Kozlov, Gavriil Ignatievici - Kozlovsky, Mihail Ivanovici - , , , Kokorinov, Alexander Filippovici - , , , Constable, John - Knobelsdorf, Georg Wencelaus - , , , , , , Copley, John Singleton - , , , Correggio, Antonio Allegri - Crespi, Giuseppe Maria - , , , , Kustu, Guillaume - , , Chiaverc, Gaetano - Cuvilliers, Francois - , , , Labille Guiyar, Adeland - , Lampi, Johann Baptist - Langhans, Karl Gotthard - , , , Lancre, Nicola - , Lanfant, Pierre-Charles - Latour, Maurice-Quentin - , , , , , , , , , , , , , , Latrobe, Benjamin - Lurago, A - Lafrensen, Nicholas - de ani Leblon, Jean-Baptiste - , , Lebrun, Charles - Levitsky, Dmitri Grigorievich - , , , , , , , Ledoux, Claude Nicolas - , , , , , , , , , , Frații Le Nain - Louis, Antoine, Mathieu - Lemarchand, Joseph - Lemoine, Jean-Baptiste - Leoni, Giacomo - Leonardo da Vinci - Lyotard, Jean-Etienne - de ani Longhi, Alessandro - , , Longhi, Pietro - , , , , Londonio, Francesco - Lorrain, Claude - , Lawrence, Thomas - , , Losenko, Anton Pavlovich - , , Lundberg, Gustav - Lvov, Nikolai Alexandrovici - Magnasco, Alessandro - , , - , , Magnoki, Adam - Maratti, Carlo - Martos, Ivan Petrovici - , , , Matveev, Andrey Matveevich - , , , , Matveev, Fedor Matveevici - Makhaev, Mihail Ivanovici - , , , , Maulberch, Franz Anton - , , , , , , , , Maczek, Gregor - Meissonier, Juste-Aurelle - , Menge, Anton Raphael - , , , , Meretin, Bernard - Mercier, Philippe - Messerschmidt, Franz Xaver - , Michelangelo, Buonarroti - , , , Michurin, Ivan Fedorovich - Moreland, George - , , Moreau, Jean-Michel - Moreau, Louis-Gabriel - , Nasoni, Niccolo - , Nartov, Andrei Konstantinovici - Nattier, Jean-Marc - , Natoire, Charles-Joseph - Neller, Godfrey - Neumann, Balthazar - , , , , Nikitin, Ivan Nikitich - , , , , , , INDEX AL NUMELE ARTIȚILOR ȘI A ARHITECȚILOR Nollekens, Joseph - Norblin, Jan Piotr - Aubert, Jean - Opie, John - , Orlovsky, Alexandru - Osner, Conrad - Pajou, Augustin - Palladio, Andrea - Pannini, Giovanni Paolo - , Pöppelman, Matthaus Daniel - , , , Perezinotti, Antonio - Permoser, Balthasar - , , , , Perrault, Claude - Perronno ^ Jean-Baptiste - , , Pigalle, Jean-Baptiste - , , , , , , , Pilo, Carl Gustav - de ani Piranesi, Giovanni Battista - , , , , , , , , , , , Pitt, Thomas - Plonsky, Michal - Pozzo, Andrea del - Prandtauer, Jacob - , Prier, A -P - , Prokofiev, Ivan Prokofievici - , , Poussin, Nicola - , , , Piazzetta, Giovanni Battista - , , , , , , , Pin, Antoine - , Wright, Joseph - , , , , , , , Rastrelli, Bartolomeo Carlo - , , Rastrelli, Bartolomeu (Bartolomeo) Varfolomeevich - , , - , , , , , , , , , Rafael - , Raeburn, Henry - , , , Reiner, Wenzel - Reynolds, Joshua - , , , - , , , , , , , , , , - Rembrandt - , , , Wren, Christopher - , , , , Roentgen, David - , Rigaud, Hyacinth - Rinaldi, Antonio - , , Ricci, Sebastiano - , , , Rodriguez, Ventura - Robert, Hubert - , , , , Rokotov, Fedor Stepanovici - , , , , , , , , Romney, George - , , , Roslin, Alexander - , , , , Rossi, Karl Ivanovich - Rotary, Pietro - Rowlandson, Thomas - , Rubens, Peter Paul - , Roubiliac, Louis-Francois - Salvi, Niccolo - , , Saint-Aubin, Gabriel de - , , , , Servandoni, Jean-Nicola - Sergel, Tobnas - , Schiavonetti, Niccolo - Scott, Samuel - , , , Skorodumov, Gavriil Ivanovich - Smith, John Raphael - , Smuglevich, Francis - Solimena, Francesco - , , , , , Sokolov, Ivan Alekseevici - , Specchi, Alessandro - , , Stubbs, George - , , , , Starov, Ivan Egorovici - , , , , Stuoka-Gucevicius, Laurynas - , Stuart, Gilbert - , Souflot, Jacques-Germain - , , , , Tannauer, Johann Gottfried - Tintoretto, Jacopo Robusti - Titian - Tishbein, august - Tischbein, Wilhelm - Tolsa, Manuel - Tome, Narciso - Thorvaldsen, Bertel - Tokke, Louis - , Thornhill, James - Traversi, Gaspare - , , Trumbull, John - Trezzini, Domenico - , , , Troger, Paul - Trost, Cornelis van - , Tiepolo, Giovanni Battista - , , , , , , , , , , , , INDEXUL NUMELE ARTIȚILOR ȘI ARHITECȚILOR , , , , , , , , , , , , , , , Ugryumov, Grigory Ivanovich - , Wilson, Richard - , , , , , , Wheatley, Francis - Ukhtomsky, Dmitri Vasilyevich - de ani, , Wedgwood, Josiah - , , , , , , , West, Benjamin - , Falcone, Etienne-Maurice - , , , , , - , , , , , , , , , , Felner, Jacob - Felten, Yuri Matveevich - , Phidias - Firsov, Ivan - , , Fischer, Johann-Michael - Fischer von Erlach, Johann Bernhard - , , , Flaxman, John - , , , Fragonard, Jean-Honore - , , , , , , , - , , , , Fuga, Ferdinando - , , , Füger, Heinrich - , rih) - , , , , Haberland, Christoph - Hayman, Francis - Highmore, Joseph - , , Hackert, Jacob Philipp - Hall, Peter Adolf - de ani Hefele, Melchior - Hildebrandt, Lucas von - , , , Hilleström, Per - , , Hogarth, William - , , , , , , , , , , - , , , , , , , , , , , , , , , , , Chodovetsky, Daniel - , , , , , Hawksmore, Nicholas - Holzer, Johann Evangelist - , , , Hoppner, John - , Hepplewhite, George - Zimmerman, Dominic s - Zug, Shimon Bogumil - Chevakinsky, Savva Ivanovici - , Chambers, William - , Chemesov, Evgraf Petrovici - Ceruti, Jacopo - , Chippendale, Thomas - , Chipper, Giacomo Francesco (Todeschi-ni) - Churrigera, José Benito de - Schadow, Johann Gottfried - , , , , , , , Chardin, Jean-Baptiste-Simeon - , , , , , , , , , - , , , , , , , , , Sheraton, Thomas - Shibanov, Mihail - , , Schinkel, Karl-Friedrich - Schlüter, Andreas - , , , , , - Schmidt, Martin Johann - , Shubin, Fedot Ivanovich - , , , , , , , , Schumacher, Johann Jakob - Shchedrin, Semyon Fedorovich - Shchedrin, Theodosius Fedorovich - , , Schukin, Stepan Semenovici - Ingres, Auguste Dominique - de ani Erdmansdorf, Friedrich Wilhelm - Ere de Corny, Emmanuelle - Eriksen, Virgilius - Earl, Ralph - de ani Yuvara, Filippo - , Yul, Jene - de ani LISTA ORGANIZAȚILOR CU MATERIALE FOTOGRAFICE PENTRU CARTE Dresda, Gerhard Döring , , ; Paris, fotografia Girodon , , , , , , , , , , , ; Paris, Serviciul Documentare Foto , , , , , , , ; Marburg, arhiva foto , , , ; Frankfurt pe Main, Städel Art Institute , , Antella, Skala , , , l , ; Ismening, Preis și K ; New York, Metropolitan Museum of Art , ; Ottobeuren, foto Brown ; Dresda, Fototeca Germană , , , PO, , , ; Stockholm, Muzeul Național ; Bruxelles, Arhivele Iconografice Centrale de Artă Națională ; Stockholm, Academia Regală de Arte Liberale ; Milano, Muzeul Pol di Pezzoli ; Karlsruhe, Muzeul de Stat Baden ; Porto, municipiul ; Richmond, Muzeul Thomas Valentine ; Ljubljana, Galeria Națională ; Cracovia, foto Malinowski ; Madrid, foto Manso ; Berlinul de Vest, Palate și Parcuri de Stat ; Castelul Barnard, Muzeul Bowes ; Geneva, Muzeul de Artă și Istorie ; Strasbourg, Biserica Saint-Thomas ; Berlin, Muzeele de Stat , ; Londra, Colecția Wallace , ; Meudon-la-Foret, R Lalance ; Paris, Biblioteca Națională , ; Bruxelles, Muzeele Regale de Arte Plastice din Belgia ; Florenţa, Ali-nari - , ; Veneția, Comeraphoto , ; Melbourne, National Gallery of Victoria ; Weimar, Klaus G Bayer - , ; Munchen, foto Hans Winter, Bavaria ; Grefelfing, Hildegard Steinmetz ; Auchan, Max Baur , ; Viena, foto K -G Meyer - , ; Leipzig, Muzeul de Arte Plastice ; Gurk, colecția catedralei ; Viena, Muzeul Baroc Austriac , ; Dorne, Casa in Dorne ; Graz, Muzeul Stiriei ; Muzeul Național Bavarez din Munchen ; Weimar, Colecțiile de artă de stat ; Viena, fotografie de A Pfeifer ; Berlin, arhivă foto pentru istoria artei la Universitate Humboldt ; Headley Down, J Whiteker Photo Studio ; Casa Hannibal (dreptul de autor aparține Reginei Marii Britanii) ; Londra, Royal co- Misiunea Monumentelor Istorice, Divizia Monumentelor Naționale ; Londra, National Gallery , , , , ; Londra, Tate ; Londra, Muzeul Victoria și Albert ; Londra, Colegiul Dulwich, poza ha galeria , Edinburgh, National Gallery of Scotland ; Liverpool, Walker Art Gallery Toate celelalte imagini sunt oferite de Iskusstvo Publishing, Moscova și Verlag der Kunst, Dresda Kantor Anatoly Mikhailovici Kozhina Elena Fedorovna Livshits Nina Aleksandrovna Zernov Boris Alekseevich Voronikhina Lyudmila Nikolaevna Nekrasova Ekaterina Alekseevna ARTA SECOLULUI AL XVIII-lea Editor I Tsagarelli Artist I Jikharev Editor artistic I Rumyantseva Redactorii tehnici R Bachek și V Borisova Corector P Sokolova Predată în set /VIII Semnat spre publicare la /IX A Format ediție x /z - Hartie offset g Foi tipărite condiționate Fișe contabile și de editare Tiraj de exemplare Editura nr Pret p k Editura Art, Moscova, Sobinovsky per , Grafischer GroBbetrieb Volkerfreundschaft Dresda Carte de E F Kozhina N A Livshits b A Zernova, LN Voronikhina și b A Nekrasova este dedicată uneia dintre cele mai strălucitoare pagini din istoria artei - secolul XV] II caracteristici ale acelor țări din Europa și America care nu sunt incluse în acele capitole separate În cinci capitole, autorii, folosind lucrări de pictură, sculptură, arhitectură și artă aplicată, dezvăluie originalitatea artei și culturii țărilor de frunte pentru secolul al XVIII-lea - Franța, Italia, Germania și Austria, Anglia și Rusia este plătit celor mai cunoscuți maeștri ai secolului al XVIII-lea A Watteau, J-B Chardin, E -M Falcone, M -K Latour, J -O Fragonard, K-N Ledoux, J -A Goodon, J-B Tiepolo, F Solimene, J-B Piazzette, A Canove Și Schlueter I -B Fischer von Erlach, R Donner F Maulberch A -R Mengs, G Shadov, Hogarth, J Ray Nolds, T Gainsborough, G Gibbons, I N Nikitin, V V Rastrelli, V I Bazhenov, M F Kazakov, C Cameron, F S Rokotov, D G Levitsky, V L Borovikovsky, F Ya Alekseev și mulți alți reprezentanți talentați ai școlilor naționale Editura de artă din Moscova VF B Verlag dei Kunst Drecden p k